Premisele istorice pentru acest proces au fost complet diferite aici decât în ​​Galicia Datorită atenției constante din partea lui Charles V în secolul al XVI -lea, Granada s -a transformat într -un fel de oraș ideal - acest lucru este evidențiat de construcția, pe lângă algambulul noului consiliu, al universității și al clădirii instanței Politica lui Filip al II -lea, care vizează centralizarea autorităților, exprimată în exilul Morisks, care a lipsit orașul energiei sale vii, a încetinit dezvoltarea Granada, ceea ce o face în mare parte un oraș provincial Și totuși, în ciuda acestora Semănat: Sherry de la înainte Fațada mănăstirii cartezienilor Santa Maria de la Defension, Alonso Kano Granada, fațada catedralei A început în Factorii, semnificația sa ca centru de artă a fost păstrată Doar impactul personalității lui Velazquez ar putea fi comparat cu influența activității pictorului Alonso Kano ( - ) La fel ca Velazquez, a studiat la Sevilla cu Francisco Pacheko și a devenit unul dintre cei mai mari maeștri ai Spaniei din vremea sa Cele mai semnificative lucrări ale sale includ, fără îndoială, lucrările efectuate de el ca artist de curte Philip IV și copilul Balthazar Carlos Cu toate acestea, proiectul fațadei Catedralei din Granada (bolnav din dreapta) efectuat de el în demonstrează, de asemenea, abilitățile arhitecturale remarcabile ale Kano Luând în considerare cu atenție necesitatea de a urma structura NEP -urilor clădirii ridicate de Diego de Siloe, el a aplicat aici o soluție, care este mult superioară gradului de ingeniozitate, toate proiectele similare din acea epocă Kano a optat pentru o schemă asemănătoare cu un arc triumfal, cu pereții și portalurile înecate în adâncuri Interpretarea inovatoare a acestei tehnici, cunoscută în Spania și Portugalia, intitulată „Portal Pipe”, a oferit fațadei un ritm și dinamică neobișnuite În partea sa centrală, un arc semicircular a dominat-o variație oarecum tardivă pe tema Bisericii Sant Andrea din Mantua L -B Alberti Cano a găsit interpretarea inițială a fiecărui detaliu: de exemplu, el refuză să folosească capitalele și pune medalioane „suspendate” cu reliefuri pe pilastri Această fațadă, construită între și , a fost reprodusă în mod repetat în Andaluzia și în regiunile de est ale țării Orașul Haen a adus, de asemenea, o contribuție semnificativă la dezvoltarea arhitecturii baroce din Andaluzia În , au început lucrări la construcția fațadei Catedralei (Ill În dreapta), proiectată de Eufrancio Lopez de Rohas (d ) Compoziția masivă, împărțită în cinci axe verticale de coloanele corintene ale unei mari ordini și încoronate de Attik, seamănă cu fațada Consiliului CV Petra, creată de Carlo Madern În schimb, Biserica mănăstirii carteziene din Nuestra Senora de la Defension, ridicată în aceiași ani în apropiere de sherry, arată ca o capelă gotică, interpretată în spiritul barocului (bolnavul din stânga) Acest lucru este într -o măsură mai mică explicată prin natura târzie a spațiului intern, care a prezis contururile unor apartenență la fațadă decât ideea dominantă de arhitectură, unde obiectivul era să repete elementele structurale ale structurii în motive de design decorativ și dezvoltare grafică a peretelui Sevilla, porțile lumii noi, din secolul al XVI -lea a fost cel mai bogat centru al imperiului În , o treime din populația orașului a revendicat o epidemie de ciumă; Aceasta a coincis cu începutul apusului de soare al gloriei Spaniei Cu toate acestea, Sevilla Baroque, cel mai clar exprimat în pictură (Surbaran, Murillo și Waldes Leo) și sculptură (Martinez, Montagnes și Mena), a fost unul dintre cele mai importante fenomene din arta țării În arhitectură, principalul maestru a fost Leonardo de Figroa ( ? – ) A trecut un lung și neobișnuit de rodnic Euphrancio Lopez de Rohas Haen, fațada Consiliului, - Leonardo de Figroa Seminar, Seminar San Telmo Fațadă, - Sebastian van der Borkht Sevilla, fabrica de tutun, - plan Calea creativă, el a dezvoltat o abordare grafică și decorativă a interpretării oricărei forme și suprafețe Cea mai cunoscută capodoperă a Figroa a fost compoziția rafinată a fațadei Seminarului din San Telmo, un adăpost pentru fondare, fondată în Aici, tineretul a fost pregătit pentru profesia căpitanilor Flotei Atlantice În , arhitectul și fiul său Matias au început să lucreze la construcția acestei clădiri cu turnuri de colț accentuate Centrul compoziției era o curte spațioasă Construcția a continuat până în și s -a încheiat cu crearea unuia dintre cele mai semnificative monumente ale Baroque Andaluz Partea sa centrală a celor trei sotive este evidențiată activ pe fundalul unei fațade de cărămidă restrânsă A fost posibil să se obțină un impact puternic asupra privitorului, datorită construcției dinamice a structurii plastice a peretelui cu sculpturi bogat decorate de coloane pereche, subliniind axa centrală a fațadei Are un balcon proeminent și oedicula cu statuia Sf Telmo Jocul complex al elementelor decorative este și mai intensă prin includerea figurilor alegorice în compoziție, simbolizând marin Ku și măreția din Sevilla Sculptura este locuită de portal și este contrast cu impresionarea formelor arhitecturale În același timp, o altă clădire remarcabilă, proiectată de arhitectul militar Sebastian van der Borkhta, este construită în apropierea Seminarului San Telmo Vorbim despre o fabrică de tutun, cunoscută sub numele de locul în care acțiunea „Carmen” s -a desfășurat Acest complex, construit în perioada până în , este cel mai timpuriu dintre modelele de arhitectură din fabrică care ne -au ajuns Structura spațială a acestei clădiri se întoarce la tipologia spitalelor și instituțiilor de învățământ În Granada, la rândul său, secole Xѵii-XII, peste forme clasice, a început să prevaleze decorativitatea excesivă și au dobândit o interpretare complet diferită Materialul principal de aici nu a fost o cărămidă, ci o lovitură care vă permite să creați bijuterii mai sofisticate și mai rafinate Această caracteristică a materialului s -a manifestat pe deplin și a fost folosită în arhitectura Algambra Inventatorul inovației și, probabil, cel mai original și sofisticat maestru din Spania a fost Francisco de Urtado din Worto ( - ) - sculptorul Andaluz, arhitectul și maestrul designului intern al clădirilor Formele bijuteriilor sale se întorc la elemente clasice, dar sunt completate de unghiuri prismatice și numeroase detalii ornamentale Influența tehnicilor decorative ale acestui maestru asupra arhitecturii lui Andaluz Baroque a fost afectată de zeci de ani și a fost considerată o descoperire specială a spaniolilor din acest domeniu În plus, stăpânul, care a lucrat aproape exclusiv pentru biserică, a încercat să reflecte în lucrarea sa conceptul baroc al unei opere sintetice de artă Ultimii credincioși au fost venerați de întruchiparea artistică a iubirii pentru Hristos, de limbajul exprimat al arhitecturii, plasticității și picturii Prima lucrare majoră a lui Francisco de Urtado din Ertado a fost sacristia templului mănăstirii carteziene din Granada (bolnav Deasupra stânga) Arhitectul a început să lucreze în El a proiectat Tabernakl, asemănător cu un altar imens, separat, care este un spațiu pătrat cu o boltă a cupolei Sculpturile decorează baza structurii și a coloanelor răsucite negre care susțin baldachinul bogat decorat Ferestrele rotunde vă permit să vedeți altarul din birourile laterale Proporțiile exagerate contribuie la crearea unei impresii generale, precum și la o selecție neobișnuită de culori din marmură: capitale aurite și marginile cornișei contrast cu piatră roz, verde, negru, alb și gri, tonurile de lucru Palonimino lucrează murale ecou echo În , Urtado din Urtado, în calitate de maestru șef, a început să proiecteze Sakristy al Consiliului Local din Granada (bolnav în dreapta sus) Lucrările la întruchiparea planului întinsă mulți ani și a fost terminată de un coleg al Urtado, arhitectul Jose de Dada Proporțiile clasice și proporționalitatea armonioasă a volumului central sunt izbitor de diferite de lucrările timpurii ale Maestrului Pilastri puternici picurați, Anulați Francisco de urtado este Granada, Sagrario, mănăstirea carteziană, - Francisco de Urtado din Worto și Jose de Bad Granada, Catedrală, - Plan și aspect intern Trecerea la altar, imită un mandat compus, care a fost folosit anterior în proiectarea spațiului interior al Consiliului Diego de Siloe Acest lucru a fost dictat de nevoia de a intra în consolă în interiorul deja format al templului Tehnica descrisă dezvăluie versatilitatea abordării urtado a artei arhitecturii În , pentru mănăstirea carteziană, El Paulir, maestrul a conceput un nou Sakrinist (executat de Theodosio Sanchez de Reda), a cărui compoziție se bazează pe principiile aplicate de el în Catedrala din Granada (vezi P ) Structura sa este de două zone În centrul primului se află un altar de marmură și jasper, fantezie arhitecturală în mai multe niveluri Este susținut de patru stâlpi externi și inelul interior al suporturilor Spațiul din spatele altarului este luminat de lumina soarelui care se revarsă prin două ferestre rotunde situate deasupra cornișei superioare Fluxuri de ușoare și de alocare Retlablo ies în evidență printre amurgul templului Catedrala, care se ridică în munți pentru Segovia, servește ca un exemplu rar de artă andaluzică în Castilia Într -adevăr, detaliile Tabernakl Au fost create în față, în Andaluzia, unde Urtado din a servit poziția de inspector fiscal regal Sacristia mănăstirii carteziene din Granada este cea mai notabilă din punct de vedere artistic al Monumentului Baroque Andaluz, deși au fost păstrate puține documente cu privire la construcția sa Se știe doar că proiectul a fost gata în , dar lucrarea a început mai devreme de Informațiile despre arhitect nu au fost păstrate După cum am menționat deja, această structură a fost considerată o întruchipare caracteristică a declinului artei spaniole Numai în ultimele decenii, o evaluare mai obiectivă a acestui plan a devenit posibilă O compoziție compactă cu o compoziție napală este reînviată de plasticul excesului de decor, care acoperă elementele sale constitutive Pilastrii sunt citiți în mod clar, în ciuda ornamentelor magnifice care bate Cel puțin patruzeci de motive caracteristice caracteristice ale arhitecturii clasice - părți de capitale, cornișe, libere, candelabra și „urechile de porc” atât de numite (un cerc al unui cerc combinat cu un unghi) - acoperă suprafața pereților Cornișa superioară proeminentă înconjoară peretele în jur, acesta Francisco de Urtado și Theodosio Sanchez de Rudesian Mănăstirea Nuestra Senoer del Paular Construit din Plan, aspect intern și sculptură Pedro Korneho împotriva; Francisco de urtado este Granada, mănăstire carteziană A început în Alergarea se repetă în numeroase profiluri de relief în trepte În ciuda abundenței de detalii, privitorul dă impresia unei măriri fără precedent, spațiul seamănă cu un chivot filigran Deși Urtado a furnizat -o să realizeze planul colegilor săi - Luis de Arevalo, Luis Cabel și Jose la rău - autorul său nu este îndoielnic Datorită poziției sale, inspectorul de impozite regale, Urtado s -a bucurat de o anumită libertate financiară și, prin urmare, s -a oferit cu echipa necesară de maeștri și artizani Și -au adus arta în cele mai îndepărtate colțuri ale Andaluziei Urmele șederii și munca lor pot fi găsite chiar și în colonii, în special în Mexic Acolo, stilul spaniol amestecat cu tradițiile artei indienilor, la fel ca în Andaluzia, tradiția decorului decorativ a urcat la arhitectura maură Familia Churriger; Castilia, Leon și regiunile de est ale țării au primit un nou impuls pentru dezvoltarea arhitecturii Spaniei Centrale de către artiști din Catalunia: sculptorul Jose Rate și Dalmau de la Barcelona au acceptat cei cinci fii ai rudei sale decedate ale lui Joseph de Churriger în atelierul său După moartea sa în , toți - Jose Benito, Joaquin, Manuel, Alberto și Mi -Guell - au părăsit atelierul și au început să lucreze independent ca arhitecți și creatori ai RetAblo În , cel mai în vârstă dintre cei cinci frați, Jose Benito Churriger ( - ), a ridicat Retablo în Biserica mănăstirii din San Esteban din Salamanca (p ) Această clădire a devenit un prototip pentru multe structuri de tipul său, datorită utilizării pe scară largă a coloanelor maure răsucite, a soluțiilor spațiale originale și a designului decorativ elaborat Tehnicile ei compoziționale sunt apropiate de teoriile prezentate în tratatul lui Karamuel de Lobkovitsa și proiectele descrise de Andrea del Snitzo O soluție fundamental diferită, mai strictă, ne este arătată de clădirile din Nuevo Bazan - reședința administrației locale și a palatului, construită de ordinul bancherului Juan de Goye -nee între și Fațada bisericii, flancând cu turnuri masive, arată greu Centrul său este accentuat de Gables în spiritul paladian, situat unul deasupra celuilalt și scade treptat ca mărime Joaquin de Churriger ( - ) a creat, de asemenea, cele mai semnificative clădiri din Salamanca: a ridicat clădirile a două instituții de învățământ-ascende -ia del Colegio de Anaya (începând cu ) și Kodrozhio de Ka-Latrava (lucrarea a fost desfășurată de când ) Formele clasice de aici sunt combinate cu bogăția de decor arhitectural, realizate în stilul „Penteses”, la care maestrul a recurs la Catedrala din Nueva atunci când lucra la catedrală O utilizare similară a formelor stilistice ale secolului al XVI -lea, citită clar în monumente, este adesea considerată ca o intenție bine cunoscută a autorului de a aminti de trecutul glorios al Spaniei, precum și de a rezista la principala linie de dezvoltare a naționalului arhitectură, orientată în Domnia bourbons -urilor pentru probele pan -europene Cel mai tânăr dintre frații Churriger -Alberto ( - ) -a rămas mult timp în umbra rudelor sale celebre Abia după moartea lor a fost capabil să -și dezvolte propria manieră, care s -a dezvoltat deja sub influența stilului rococo Principala sa lucrare este piața Plaza Major din Salamanca, a cărei proiect a finalizat în Piața dreptunghiulară din inima orașului faimos pentru universitatea sa a concurat cu complexele deja existente ale Plaza Major la Madrid și Valadolid Ea a fost distinsă de eleganța și decorarea festivă a fațadelor trei mai importante, a căror bază este arcada Fiecare fereastră corespunde unui balcon cu un grătar de fier! Și astăzi rămân cel mai bun loc pentru a observa viața unei zone mari Două clădiri se disting pe piața majoră, diferită de restul Pe de o parte se află Pavilionul Regal cu un arc pentru călătorii mai jos Este decorat cu un medalion cu un portret al lui Philip V, completat de un fronton de sus Dimpotrivă, Primăria este plasată, a cărei construcție a fost finalizată abia în de Andreas Garcia de Quignes Alberto Churriger a primit multe alte ordine pentru construcția templelor și a instituțiilor de învățământ în Salamanca, dar în a părăsit orașul după disputa despre construcția turnului sub noua Catedrală Cel mai tânăr dintre frații lui Churrier a găsit un succesor demn în persoana lui Andreas Garcia de Quignez, a cărei activitate creativă a venit în a doua jumătate a secolului al XVIII -lea Între și , el nu numai că a absolvit Plaza Major, dar a finalizat și construcția unei clemesie - construcția acestei clădiri a fost trasă până atunci de mai mulți ani Turnurile și curtea Colegiului Complexului (p ) demonstrează o abordare complet diferită în rezolvarea problemelor arhitecturale decât un major în Plaza Jumătate puternică uriașă pe piedestale înalte și un antiabalant excepțional dezvoltat pe propriile sprijin informează dinamismul întregii suprafețe a fațadei, retragându -se înapoi pe fundalul jocului volumelor Monumentalitatea arhitecturii romane este completată de designul extern iberic în spirit Prin urmare, soluția arhitecturală a Curții Cleess este complet independentă de tradiția franceză și italiană, care au devenit răspândite în timpul domniei bourbonului Această clădire este destul de aproape de curte pentru ceremoniile oficiale ale colegiului San Martin Pinario din Santiago de Compo-Stella Narsiso Tome (a lucrat în - ) și fratele său Diego proveneau din familia sculptorilor și rezumatelor organizanizanilor -la fel ca clanul Churrier Ei au creat cel mai spectaculos monument pentru barocul spaniol, exclusiv succes de succes - capela El Transparent din Catedrala Toledo Acesta a fost ridicat între și și este o varietate de ka -marin - o cameră separată situată deasupra nivelului podelei și folosită ca depozitare a relicvelor sacre El Transparente este situat în spatele altarului principal Credinciosul a putut vedea slujba bisericii din spațiul corurilor, ceea ce corespunde Alberto de Churger și Andreas Garcia de Quignes Salamanca, Plaza Major (Piața Acasă) cu Pavilionul Regal - Anreas Garcia de Quignes Salamanca, Primăria din Piața principală, p Furtun Benito de Churger Salamanca, Biserica San Esteban, Altar - p Narsiso de tome Catedrala din Toledo „Eltransparent”, - Ipolito rovir Valencia, Palat Marikizov Dos Aguas Portal, - împotriva: Board Haime Catedrala din Mursia, - Decizia Catedralei Trade, pe care ierarhii Bisericii au cerut să permită laicilor să participe la slujbă Grupul sculptural „Madonna with the Baby” este plasat în retrablo -ul curbat de doi ani, ocupând partea centrală a nivelului inferior Deasupra ei sunt scene ale petrecerii secrete și ale Euharistiei Fereastra din arc permite soarelui să pătrundă în cameră, iar gazdele de îngeri și sfinți par să înoate în fluxurile de lumină divină pe fundalul detaliilor arhitecturale În această lucrare, pe care contemporanii au numit -o „a opta minune a luminii”, pictură, arhitectură și sculptură combinată armonios Cu toate acestea, acest lucru nu a intervenit cu luni, expertul în arte elegante și călătorul secolului al XVIII -lea, pentru a vedea în el un exemplu al declinului artei spaniole Un alt arhitect Madrid a fost Pedro de Ribera ( - ) Contemporanii l -au apreciat foarte mult pentru o ingeniozitate creativă uimitoare, iar în secolele ulterioare critici l -au considerat, fără îndoială, nebun În calitate de arhitect șef al Madridului, el a fost într -o poziție privilegiată și a creat multe clădiri în diferite scopuri și temple care ies în evidență cu contururile sale clare și sofisticate Numai în palatele private din Madrid și în Ospezius Cong Fernando ( - ) a creat o splendoare unică de decorare, care, totuși, s-a concentrat în principal pe principalele portaluri și ferestrele de deasupra lor La fel ca RetAblo, au fost structuri multidiere care reproduc decorul elaborat, inclusiv chiuvetele, „estipete”, ferestrele rotunde și alte elemente În nișe profunde, statuile sunt ascunse În Spania, un palat privat cu o construcție similară a fațadei există doar în Valencia, unde o astfel de clădire a fost comandată de marchizul de Dos Aguas și ridicat conform proiectului artistului Ipolito Rovir între și Aici, teatrul decorației arhitecturale își găsește cea mai înaltă expresie în figuri alegorice (simbolizând râurile Valencia-Turia și Hu-Kari) Imaginile sculpturale Flanifică portalul - Autorul folosește această tehnică după Michelangelo În plus față de palatul marchizului din Dos Aguas din Valencia, există un alt monument, care este o interpretare complet individuală a barocului spaniol Vorbim despre pregătirea la Roma de către fațada arhitectului german Konrad Rudolf din Catedrala, unde sunt combinate liniile convexe și concave Construcția fațadei de vest a fost începută în ; Organizația sa citește clar influența Gvarino Gvarini sau a arhitecturii romane de la sfârșitul secolului al XVII -lea O astfel de soluție, necaracteristică pentru arhitectura spaniolă, poate fi găsită în catedralele din Mursia (a se vedea în dreapta - Arhitect Haime Board, - ), Guadix și Cadiz Fațadele lor „rupte” ale acestora impresionează munca filigranului, în ciuda proporțiilor lor monumentale Între timp, sunt mult mai statice decât clădirile moderne din Balthasara Neuman sau Difhenofer Plasticitatea generală a peretelui este completată de procesarea ornamentală „covor” a suprafeței sale, utilizată pe scară largă în Spania de secole Ca o contribuție semnificativă a Spaniei la istoria arhitecturii mondiale, este exact diferențele regionale în dezvoltarea arhitecturii bancare târzii Unele dintre aceste tendințe în iluminare au fost numite „Churrigeresk” - un sinonim pentru un gust rău, dar recent meritele artistice ale multor structuri au primit o evaluare decentă În plus, conexiunea stilului ornamental cu tradiția spaniolă și impactul conceptului unei opere sintetice de artă asupra formelor de decor și a soluțiilor arhitecturale și plastice a fost studiată în detaliu Arhitecții Churrier, Urtado, Ribera nu sunt considerați mai mult ignoramusi, sunt clasificați pentru participanții independenți la discuțiile contemporane despre scopul artei Au dezvoltat conceptul național de arhitectură, care, indiferent dacă îl doreau sau nu, era izbitor de diferit de stilul care a predominat la Curtea Bourbonului Arhitectură în timpul domniei dinastiei Bourbon Începând cu , arhitectura multiplicată a regiunilor individuale ale Spaniei a căzut treptat în descompunere, cel puțin comparativ cu arta curții din Bourbons, care, în principal, au urmat exemplele clasice ale barocului italian și francez Până la mijlocul secolului, când a existat deja Academia de Arte, ambele tendințe s -au dezvoltat în paralel, stilul clasic împrumutat într -un fel sau altul a stimulat dezvoltarea naționalului Arta nal Circumstanțele lucrărilor arhitecților s -au schimbat și: principalele comenzi pentru ei au fost contractele pentru construcția reședințelor regale În cadrul Habsburgilor, acest proces a mers destul de lent, deoarece cazul a fost încredințat aproape exclusiv stăpânilor străini Arhitecții de origine spaniolă au fost fie îndepărtați complet de la muncă, fie le -au fost oferite să efectueze lucrări secundare Tradițiile arhitecturii naționale erau încă păstrate în construcția bisericii, în timp ce decorarea vechilor palate ieșise deja de la modă și nu putea satisface nevoile noii dinastii Prin urmare, din până la sfârșitul anilor , a continuat lucrările intensive la restructurarea și actualizarea palatelor în țară În Madrid Filippo Suwarra Philips Yuvarra și Giovanni Battista Sakeketti Fațada de grădină a palatului în La Granhe de San Ildefonso Reen Fremen și Jean Thierry Fântâni în La Granha (mai jos) Filippo Yuvarra și Giovanni Battista Sakette Detaliu al fațadei de grădină a palatului din La Granha - ( - ) și Giovanni Battista Sacketti ( - ) reconstruiesc primăria, ars în În această clădire, elementele sunt încă păstrate, care amintesc de vechea arhitectură spaniolă Dimpotrivă, principiile arhitecturii moderne franceze și italiene predomină deja în palatele de vară din La Granda și Aranhues Palatul din La Granha a fost prima clădire serioasă interpretată în Bourbons Casa de vânătoare a regilor castili din munți a servit ca reședința de vară a Ordinului Ieromeților de la XV până la începutul secolului al XVIII -lea Un exemplu izbitor al acestei stări de lucruri este faptul că Papa Alexandru al VII -lea, care s -a dezvoltat în toate arhitectura posibilă și a lucrat împreună cu Bernini la proiectul său de St Petra, a comandat modelul de lemn al centrului Romei și l -a instalat în curtea conacului său pentru a -și putea verifica ideile cu o realitate existentă Optimismul nelimitat al acestei perioade s -a topit odată cu moartea Papei Alexandru V A devenit evident că rolul Papei pe scena politică europeană a fost, de fapt, foarte nesemnificativ Cu toate acestea, în această perioadă de declin, Roma a rămas un fel de centru magnetic, care a atras irezistibil de el însuși și a implicat numeroși artiști din toată Europa, pe orbita sa Arhitecți precum Tessin, Fisher von Erlah, Shlaum, Gvarini și Sarrra au venit la Roma pentru a studia clădirile moderne de Bernini, Borrini și Pietro de Cortone și apoi folosesc această experiență neprețuită în practica lor arhitecturală Jakomo Barozzi Vignola și Dzhakomo della Porta Roma, Biserica Jesu, - Odată cu debutul noului secol, Roma a rămas un oraș simbol, accentul a tot ceea ce este neobișnuit, care a fost prezent în arhitectura italiană a târziu Baroque Situația nu s-a schimbat în timpul boom-ului de construcție pe termen scurt al anilor The growth of interest in the Roman ruins is noteworthy (travelers and artists who peered at ancient ruins with rapture were, in their own way, the harbingers of early romanticism), as well as the formation of a more systematic archaeological approach to the study of antichitate, care a corespuns pe deplin spiritului mișcării neoclasicismului Cum Roma din secolele XVII și XVIII a format gusturile și idealurile arhitecților și papilor, în ce sursă au atras inspirația, creând un plan baroc al orașului, o încercare de a răspunde la aceste întrebări este subiectul principal al acestui studiu O mare varietate de probleme vor fi luate în considerare aici, în special, rolul legii și sistemul juridic, care au permis realizarea tuturor acestor planuri, precum și utilizarea modelelor formale specifice în arhitectura practicii teatrale Interacțiunea imaginației baroce și a tradiției clasice - care a determinat în mare parte natura epocii - este momentul central al discuției despre scrierea de mână individuală a arhitectului În , acest teren a devenit proprietatea lui Philip V, care a ordonat arhitectului său de instanță Theodor Ardemans ( - ) să dezvolte un proiect al unui nou palat La început, stăpânul a luat ca bază planul tradițional al cetății spaniole: un volum dreptunghiular cu turnuri de colț și un în formă de încrucișare, cu un capăt de cupolă în capela din nord-vest Locația acestuia din urmă a făcut din centrul compoziției întregii structuri, deși fațada cu ordinea sa uriașă și mansarda aparține numărului de caracteristici caracteristice ale arhitecturii secolului al XVIII -lea În a doua etapă a construcției, manierele italiene și franceze au avut cea mai mare influență asupra cursului lucrărilor, deoarece construcția a fost încredințată cu arhitecții romani Andrea Prokaccini ( - ) și Sempronio Subizati ( - ) Până în , au extins clădirea principală, ridicând alte două structuri: Patio de la Erradur în sud-vestul și Patio de los Cocheta în nord-est Astfel, al-Kasar-ul de modă veche a fost completat de două metri mari, dintre care mai elegante și rafinate au devenit Patio de la Erradur Partea centrală a fațadei din curte are o formă concavă, motiv pentru care și -a primit numele, tradus din spaniolă ca „Curtea de potcoavă” Ferestrele mansardelor care formează un spațiu închis al clădirilor de două niveluri alternează cu ediculele încadrate de coloane pereche Același motiv, dar într -o versiune mai restrânsă, se repetă pe fațadele laterale În timpul acestor modificări, turnurile de colț au fost parțial pierdute O dovadă incontestabilă de gravitație pentru probele pan -europene este decizia fațadei de grădină a palatului din La Granha Acesta este un adevărat monument al Baroque Roman - a fost construit de Sacketti conform proiectului Yuvarra și a fost finalizat în Patru coloane uriașe din partea centrală și o serie de pilastri uriași de lângă ei informează întreaga fațadă a puterii solemne, pe care arhitectura Palatului Spaniolă nu o cunoștea în același timp Abia mai târziu, în anii , a fost construcția Kolegiata, cunoscută pentru fațada sa curbă, ridicată conform proiectului Sabatini Evident, eșantionul pentru ea a servit ca Kol-Legienkirche în Salzburg, construit de Fisher von Erlah Acest arhitect în a publicat un tratat „Proiect de arhitectură istorică” Aranjamentul Palatului Complexului Palatului a fost angajat în arhitecți și sculptori de grădină franceză După ce Alkasar și majoritatea interioarelor sale au ars la Madrid în focul din , construcția unui nou regal Palatul a devenit absolut necesar În , Philip V a ordonat arhitectului de la Piedmont Filippo Suwarre să pregătească proiectul unei noi clădiri Planul executat prevăzut pentru construcția unui complex monumental, ca mărime a Versailles superior (lungimea fațadei a fost de de metri, douăzeci și trei de curți au fost incluse în volumul clădirii) Reședința trebuia să fie în afara orașului Acest proiect nu a fost niciodată implementat, în parte datorită dorinței regelui de a schimba locația palatului său, în parte din cauza morții arhitectului însuși Succesorul său, Giovanni Battista Sacketti, a schimbat proiectul Suurra și a construit o clădire care există până în zilele noastre: o clădire închisă în jurul curții centrale și păstrarea pavilioanelor de colț, care amintește de tradițiile arhitecturii spaniole Structura fațadei combină elementele arhitecturii curții franceze și italiene: baza înaltă - primul etaj și mezaninul - dețin trei niveluri de apartamente ceremoniale Fațada este ascunsă în spatele unei serii de coloane uriașe și pilaster Un antibababil remarcabil, în care sunt plasate alte două niveluri, completează această structură grandioasă concepută pentru afișare de la distanță lungă Interpretarea spațiului intern în principal Palatul Regal din Aranhues plan Secolul Xѵi-XIII împotriva: Santiago Bonavia și Francisco Sabatini Aranhues, fațada Palatului Regal și aripi laterale și a urmat modelele franceze moderne În ciuda tuturor eforturilor de modernizare a aspectului Palatului Regal, iobăgirea sa originală nu a putut fi schimbată Până astăzi, palatul singur se ridică deasupra Delinei Manzanares și aproape că nu este legat de oraș Palaceio Real din Aranhueza este o clădire care a apărut sub Habsburgs și completată de regula lui Philip V și Isabella Farnezsky Fosta mănăstire, situată într -o zonă fântână, potrivită pentru vânătoare, a fost aleasă de Filip II ca reședință de vară Cu toate acestea, proiectul creat de Juan Baty Toledo și Huan de Errera a fost doar parțial întruchipat de Juan Gomez de Mora În secolul XVII, incendiile au provocat daune mari acestui complex de palat În , Santiago Bonavia (d În ) și -a început restructurarea, ale căror rezultate au fost distruse de un nou incendiu în Reconstrucția întreprinsă sub Ferdinanda VI a fost realizată în conformitate cu proiectul inițial al lui Herrera, care prevedea construcția unei structuri de două niveluri cu turnurile principale de vest și de colț Cu toate acestea, pavilionul central a fost reconstruit din nou și s -a construit o scară dublă în ea În , Francisc Sta Sabatini ( - ) a adăugat două aripi laterale Utilizarea elementelor Bonavia din arhitectura secolului al XVI -lea reflectă dorința dinastiei Bourbons de a demonstra legalitatea șederii lor pe tronul spaniol Ei într -o măsură mai mare decât predecesorii lor s -au bazat pe tradițiile spaniole reale Printre palatele construite în timpul bourbons -urilor din secolul XVIII se pot numi Riofrio - o versiune redusă a Palatului Madrid, și El Pardo, care a apărut în secolul al XVI -lea și s -a dublat în , Francisco Sabatini Aceste clădiri nu au făcut schimbări radicale în procesul de dezvoltare a arhitecturii spaniole De la baroc la educație La mijlocul secolului al XVIII -lea, o atitudine critică față de rolul baroc dominant s -a intensificat, iar apelurile la revenirea la formele originale de arhitectură ale Greciei și Roma au fost deosebit de puternice Acum, în Spania, litigiile despre arta antică și nouă au început în trecut în secolul al XVII -lea Impresia acestei litigii a fost cu atât mai puternică aici, încât au existat diferențe semnificative între arhitectura instanței din Bourbons, orientate în principal pe clasicismul baroc și stilul pitoresc de decorare din vechile centre ale imperiului În prima jumătate a secolului, arhitecții și pictorii spanioli au învățat și au apreciat rolul academiilor romane și pariziene și au întocmit un proiect pentru înființarea propriilor lor academii de arte la Madrid, mai ales că Academia de Literatură și Istorie a existat aici, respectiv , din și În , acest plan a primit aprobarea regelui, iar în jurul anului , cu doi ani înainte de a semna un decret oficial asupra instituției academiei, primii ei elevi au fost trimiși la Roma Rolul Academiei din San Fernando a fost strâns legat de interesele instanței; Acest lucru se aplică și cercetării științifice în domeniul arhitecturii și creării de programe pentru opere de artă și formarea artiștilor Puterile ak- Filippo Suwarra și Giovanni Battista Sakeketti Madrid, Palatul Regal, - Fațada intră în Campo del Moro plan împotriva: Filippo Suwarra și Giovanni Battista Sakeketti Madrid, Palatul Regal, - Fațadă cu fața Plaza de Las Armas Demia s -a întins până acum, încât, potrivit unui edict special, nu ar putea fi ridicată o singură clădire publică fără permisiunea sa În plus, i s -a interzis utilizarea titlului de arhitect fără un examen adecvat În astfel de circumstanțe, înființarea dominanței modului clasic în instanță și arta socială a fost logică În Spania, a existat o tradiție a unei interpretări mai restrânse a antichității decât cea care a fost reprezentată de Vitruvius și întruchipată în viața lui Alberti și Vignola Această caracteristică a fost combinată cu realizările lui Herrera, care au contribuit ulterior la formarea unui nou stil național Întoarcerea la formele palatelor din Habsburg din epoca Filip II, care a primit o întruchipare vizuală în arhitectura complexelor Aranhules și El Paredo, în timpul regelui din dinastia Bourbons Ferdinand VI nu a fost doar următorul indiciu al dinastiei conducătoare, dar și sinteza patrimoniului cultural spaniol și a tendințelor de artă europeană modernă Întreaga concept de arhitectură dezvoltată de Academia San Fernando poate servi drept activitatea a doi arhitecți Lucrările lui Ventura de Rodriguez ( - ) și Juan de Villanaueva ( - ) sunt la intersecția a două epoci-timpul dominanței barocului și începutul erei iluminării Lucrările din The Venture of De Rodriguez, un student al lui Yuvarra și Sacketti, poartă trăsăturile tranziției de la tradiția barocă a naturii academice la clasicism de la sfârșitul secolului XVIII Până la moartea lui Ferdinand al VI -lea, s -a bucurat de respect ca arhitect al instanței și a ocupat o poziție despre Fessor la academie Dintr -un număr imens de proiecte create de el pentru instanță, academie și clienți privați, au fost implementate aproximativ cincizeci În perioada timpurie a creativității, el a fost complet influențat de barocul italian, iar până la sfârșitul anilor în stilul său clasic academic impactul muncii lui Francois „Arhitectura franceză” a devenit evident Săpăturile arheologice din Grecia și Roma și dezvăluirea monumentelor antice l -au obligat pe Rodriguez să se întoarcă din nou la moștenirea lui Juan Herrera și să se sfâșie cu propriul său trecut arhitectural Prima mare lucrare a arhitectului, realizată în tradițiile Baroque, a fost Templul parohial al San Marko din Madrid ( - ) Afară, datorită cotului fațadei, biserica seamănă cu Sant Andrea al Quiinale Așadar, stăpânul depășește cu stăpânire dificultățile asociate cu locația inconfortabilă a clădirii Soluția spațiului intern cu cele cinci elipuri ale sale care se suprapun reciproc în plan, fără îndoială, datează de la lucrarea Gvaring - Biserica Providenței Divine din Lisabona Folosind astfel de tehnici, Rodriguez s -a dovedit a fi unul dintre puținii arhitecți spanioli, capabili să abandoneze structura dreptunghiulară rigidă a clădirii În , arhitectul s -a gândit la o chestiune extrem de dificilă - restructurarea Bisericii de pelerinaj din El Pilar din Saragos Pilonul sacru, pe care, potrivit legendei, Madonna a apărut apostolului Iacob, era imposibil să se deplaseze; În plus, Rodriguez a trebuit să găsească o astfel de soluție spațială care să corespundă dorințelor tuturor pelerinilor Arhitectul a schimbat interpul pe împotriva: Francisco de Errera cel mai tânăr și Ventura Rodriguez Saragosa, Nestra Senor del Pilar, - Francisco de Las Cabezas, Francisco Sabatini Madrid, San Francisco el Grande - Spațiul care înconjoară locul de cult, situat la vest de naosul central și proiectate volume eliptice blocate de cupole, unde pe fiecare dintre cele patru axe exista o absidă, dezvăluită pe trei părți cu coloane de ordinul Corintian Zidul vestic a devenit un obstacol al altarului Imaginea apostolului Iacob a fost localizată nu în centru, ci din partea unuia dintre axele principale, în Excedra din dreapta În schimb, soluția barocă este încă în natură, proiectul său pentru mănăstirea Misiunii Augustin din Insulele Filipine din Valdolid ( ) s -a bazat pe o idee clară și funcțională Acesta a fost structurat în funcție de canoanele clasice și, în deplină, în conformitate cu tradiția lipsită de prelucrare ornamentală a arhitecturii lui Arrera În decizia Bisericii din San Francisco El Grande din Madrid (dreapta), impactul arhitecturii Consiliului St Petra, deși transferat în forme restrânse academic Fațada Catedralei din Pamplona produce un efect mult mai puternic - a fost construit în într -un stil care anticipează tendințele romantice ale secolului al XIX -lea cu dorința lor de monumentalitate și patos Figura cheie în răspândirea direcției neoclasice în arhitectura spaniolă a fost Juan Villanaueva Fiind un arhitect de instanță sub Charles III și Charles al IV-lea, a fost angajat în restructurarea palatelor regale, Prado, Buen Reti-ro, precum și reumplerea Muzeului Prado și a Observatorului În calitate de arhitect șef Madrid, a umbrit construcția a numeroase structuri publice ale capitalei spaniole Câțiva ani desfășurați de arhitectul din Roma și influența sa asupra procesului de învățare la Academia San Fernando l -au făcut un intermediar care a adus arta erei iluministe în Spania Prima mare ordine a lui Villanauva a fost construcția a două case de țară înconjurate de grădini Acestea sunt rezolvate în stilul clasic și au fost destinate lui Don Carlos, moștenitorul tronului, și al fratelui său Don Gabriel Începutul celor douăzeci și cinci de activități de an a maestrului din Madrid a fost repartizat în prin numirea sa la postul de arhitect șef al capitalei După ce a primit un ordin de palat, la început a ridicat colonada lui Kaz-Zaz de Ayntamieento și a reconstruit piața principală, distrusă de foc Construcția Muzeului Prado și a Observatorului trebuia să fie un eveniment semnificativ pentru istoria artei: ambele unități existau în detrimentul Coroanei și ar trebui să contribuie la răspândirea valorilor educaționale Au devenit principalele monumente ale neoclasicismului în Spania Inițial, Prado nu a asigurat crearea unei galerii de imagini Clădirea în sine a fost ridicată puțin mai târziu și complet completată doar până în În timpul invaziei napoleoniene, el a provocat daune semnificative și, deși și -a păstrat principalele contururi, au fost încă necesare unele modificări Galeriile au fost reconstruite în colonnadele ionice care ascundeau nivelul superior, în timp ce cea inferioară a fost îmbogățită cu arcade și nișe dreptunghiulare Pavilioanele de colț au fost extinse și Automat de rotunduri Un relief, un portic doric proeminent deschide intrarea în spațiul semicircular al holului Clădirea Prado este aproape de prototipul său arhitectural - Muzeul Pio Cle -Mennitino din Vatican Numeroase proiecte ale Academiei de Științe și Muzeul Prado, deschise publicului, au devenit exemple pentru arhitectura perioadei ulterioare Ultima mare lucrare a lui Villanauva a fost observatorul situat în apropiere de Prado Construcția sa a început în și a fost aproape finalizată în Clădirea se bazează pe un plan în formă de încrucișare În ciuda numeroaselor modificări, aceasta servește ca dovadă a modului în care neoclasicismul a intrat în arhitectura spaniolă Principalele caracteristici ale proiectului au fost funcționalitatea și imobilitatea geometrică, care contrastează cu porticul corinten care duce la holul central, în care a dominat Rotonda Soluția arhitecturală este diversă, iar utilizarea motivelor decorative anticipează expresivitatea romantică a secolului al XIX -lea Cu toate acestea, clădirea este extrem de responsabilă pentru scopul său În tolos -ul său există un observator astronomic și echipamentul său Influența lui Villanouva și a multor clădiri și proiecte remarcabile create de el demonstrează ruptura finală a arhitecturii spaniole cu principii baroce Necesitatea unei abordări raționale și percepția conștientă a tradiției clasice a dus la o descoperire în neoclasism, combinată cu Juan de Villanaueva Madrid, Muzeul Prado - Planificați și fațadă Juan de Villanaueva Madrid, Observator - Rheingul patrimoniului spaniol Villanaueva a devenit, de asemenea, înaintașul Iluminismului și creatorul de noi stiluri naționale Portugalia În Portugalia, termenul „baroc” este de obicei asociat cu era de restaurare și consiliul de administrație al regelui Joan V Această perioadă a durat între și Până în ultimul sfert al secolului al XVII -lea, nu a fost creată o singură mențiune demnă a structurii Când au fost descoperite minele de aur și diamante în Brazilia, a început în țară o înflorire economică fără precedent Aproape instantaneu, ea a devenit cea mai bogată putere a lumii Curtea portugheză s -a imitat la Louis XIV, cu singura diferență fiind că a încercat să compenseze lipsa tradițiilor cu un lux de decorare Astfel, Joan V ( - ) a neglijat oportunitatea de a îmbunătăți economia țării, cheltuind fără rasă bani și investind-o în nenumărate clădiri, multe dintre ele nu au fost niciodată finalizate El a fost obsedat de un vis zadarnic de creat în Tokho Second Vatican, care a devenit o pagină uimitoare în istoria artei După cum spune legenda, după moartea regelui, nu au mai rămas bani în Trezorerie, chiar și pentru a -l îngropa În , Soarta a dat jos o altă lovitură în țară - cel mai puternic cutremur a fost toate sferturile din Lisabona și centrul său istoric de pe fața pământului Acest lucru a făcut posibilă continuarea restructurării radicale a orașului În fruntea primului ministru Pragbal, transportat de teoriile moderne ale statului Portugalia a intrat în iluminare Desigur, orice istorie a arhitecturii baroce începe cu mult înainte de secolul al XVIII -lea Portugalia a experimentat deja un moment dat de artă sub King Manuel Happy, menținând legături strânse cu Italia Clasicismul a apărut aici mai devreme decât în ​​Spania și a pus bazele dezvoltării ulterioare Modificările au devenit vizibile din În arhitectură, au început să apară astfel de caracteristici ca o structurare clară a spațiului intern, contururile externe ale structurilor au dobândit tipul de bloc unic, claritate clasică și severitate De pe vremea lui George Kubler, acest stil, care ar trebui considerat ca o negare completă a arhitecturii bogat decorate din epoca Manuel, se numește „arhitectură simplă” În comparație cu dezorganizarea spaniolă, aceasta a fost mai combinată cu formele pietrelor biliare tradiționale pentru Portugalia și s -a manifestat în principal în structuri mici Estetica minimalismului era originară din arhitectura militară, care a devenit mult timp un simbol al acestei puteri coloniale Preferințele artistice ale lui Joan III ( - ) au contribuit, de asemenea, la consolidarea acestui stil Dovada unei tranziții accentuate la clasicism a fost construcția unui cor în mănăstirea Ieromeților din Beleniy Neph-ul decorat luxos s-a opus în mod deliberat față de Capela strictă (Diego de Torralva și Heronimo de Ruao, construcția a fost finalizată în ) În momentul în care, în , Filip al II -lea a moștenit coroana portugheză, exista deja o puternică tradiție arhitecturală independentă în regiunile occidentale ale Peninsulei Iberice, care a contribuit la dezvoltarea arhitecturii manierismului Prin urmare, construcția unui nou turn în complexul palatului regelui Manuel nu a fost doar un tribut adus unui hobby răspândit - construcția sa a indicat fără echivoc că Paco de Ribeira a devenit stăpânul necondiționat al palatului, care era o cheie simbolică din oraș Filippo Tertsi, care a studiat opera lui Herrera, Balthazar Alvaresh Port, Nossa Senor Duș Grilush Fațadă, Realizează paralele cu arhitectura cetății militare, dar conectează interpretarea fațadei acestei clădiri cu o escortă Biserica din San Vicente de reprezintă, de asemenea, interpretarea patrimoniului național și, în același timp, devine un simbol al stăpânirii țării După cum credea Terzi anterior, și mai târziu Balthazar Alvaresh, templul a fost construit conform proiectului lui Herrera O compoziție unică cu capele laterale comunicante se întoarce la Biserica lui Jesa Vignola Fațada cu Nartex și turnurile laterale vizibile de la o distanță lungă a fost, de asemenea, folosită adesea în arhitectura portugheză, iar această schemă a devenit un model, la care aproape toate clădirile templului din barocul portughez sunt urcate Sosirea lui Filip al III -lea la Lisabona, după aderarea sa la tron ​​în - „Intrarea destinată în oraș” - a avut consecințele sale îndepărtate pentru dezvoltarea arhitecturii secolului al XVII -lea Arcadele triumfale temporare au fost construite pentru a comemora acest eveniment Prototipurile pentru ei au fost proiectele create în onoarea sosirii cuplului Herzdux de Albert și Isabella la Flandra în Au fost replicate în tratatele Plaim de Breeze și Vendel Ditterlin, cunoscute în toată Europa, au pus bazele barocei flamande Așadar, această modă a influențat compoziția fațadei Bisericii Suflelor Senor Nossa Grilush în port Construcția a început în , templul a fost creierul arhitectului Balthazar Alvaresh, iar în această structură nu există un indiciu de influență europeană centrală Noua perioadă, care poate fi considerată ca stadiul incipient al stilului baroc în sine, a început odată cu restaurarea monarhiei portugheze în Procesul a fost inițiat de aristocrație, care a subliniat puterea sa recent dobândită cu ajutorul unei splendoare externe magnifice Palassio al frontului -end din Benfica, lângă Lisabona (construcția începută după ), este încă sub influența puternică a arhitecturii manierismului Conexiunea armonioasă a palatului și a parcului, soluția iscusită a marșului scării și decorarea diversă a camerelor bazate pe calcule cosmologice complexe au fost în conformitate cu conceptul de arhitectură barocă a timpului lor Proprietarul palatului Don Hoao de Maskarenhas a ordonat portretul său la înălțime maximă la călare Reprezintă un backrelief care a bătut în „Sala Războiului” atât de numită O serie de portrete de gresie din gresie albă și albastră, situate aici, nu au analogi Chiar și zidurile iazului din grădină sunt decorați cu cal cu imagini cu strămoșii marchizului Desenele arhitectului italian-Teatrul din Gvarino Gvarini ( - ) dau răspunsuri la întrebările pe care le aveți cu privire la natura acestei arhitecturi Albumul schițelor sale conține planul și fațada Bisericii Divin Provice din Lisabona Acesta a fost construit pe un alt proiect, dar planul ei, bazat pe elipse, nu este caracteristic arhitecturii portugheze a secolului al XVII -lea Influența ideilor lui Borromini, care s -a răspândit datorită supraviețuitorilor desenelor Gvarini, a ajuns la Peninsula Iberică și chiar în America Latină Nu se știe dacă arhitectul Lisabona însuși a vizitat, dar există dovezi că a fost în Spania în - În acest moment, el a studiat structura cupolelor maure - urmele acestor cercetări sunt vizibile în clădirile sale din Torino În , a început reconstrucția Bisericii din Santa Angraseu, distrusă de un uragan Volumul central al clădirii cu finalizarea cupolei a fost creat de Zhoan Antunesh ( - ) sub influența proiectului Consiliului St Petra, realizată de Brahmante în Deși structura a fost complet finalizată abia recent, a marcat aspectul unei noi dependențe estetice a Curții Portugheze Roma și clădirile romane au devenit acum un punct de plecare și un criteriu pentru evaluarea oricărei lucrări artistice Sub Joana V, imitația unui oraș etern a dobândit o scară cu adevărat grandioasă În timpul domniei sale, din până în , a visat să creeze o a doua Roma sau, mai degrabă, a doua Vatican, pe țărmurile Thrazh Numeroși agenți i -au trimis modele și planuri ale tuturor clădirilor romane și protocoalelor ceremoniilor la curtea papală Sume uriașe s -au dus la asta Proiectele arhitecturale, dintre care practic nimeni nu a fost adus până la urmă, au stricat țara cândva bogată Un exemplu de excepție de întruchipare a ambițiilor arhitecturale ale regelui este mănăstirea și palatul Mafra Acest complex își depășește dimensiunile Escoralului și combină elemente separate ale arhitecturii Consiliului CV Petra, Benfica lângă Lisabona Palatul Fronterului, după - Johann Friedrich Ludwig Mafra - Mănăstire și Palat, Planul și vederea internă a Bisericii San Injaczo și Palazzo de Montecchitorio Bernini Cele mai importante centre de arhitectură barocă din Italia după Roma au fost Torino și Napoli, care, aparent, au jucat un rol cheie în evenimentele artistice de la sfârșitul secolului al XVII -lea, în timp ce influența franceză și spaniolă în sudul Europei s -au estompat treptat Problema Veneției trebuie luată în considerare separat În termeni metodologici, studiul ar trebui să fie concentrat pe arhitectura urbană În ciuda faptului că orașul formează viziunea asupra lumii conducătorilor și arhitecților săi, opiniile unui individ evoluează în conformitate cu legile lor Dazh; Noul șef al orașului a făcut adesea schimbări la proiect, începute de predecesorii săi Un arhitect a fost înlocuit cu altul atât în ​​faza de planificare, cât și la începutul construcției Așadar, proiectul inițial s -a schimbat, a apărut unul nou, s -au făcut modificări ale structurilor deja construite Evident, îmbunătățirea nesfârșită a proiectelor și a lucrărilor artistice inspirate a predominat cu atenția asupra procesului de planificare urbană consistentă și de rutină Din acest motiv, respectăm prezentarea ulterioară a principiului cronologic Manierism târziu și baroc timpuriu la Roma Politica papalității în domeniul arhitecturii și construcției a avut un obiectiv clar marcat Noile clădiri trebuiau să stea la egalitate cu monumentele de antichitate și chiar să le umbrească și să confirme astfel Auctoritas Ecclesiae, adică autoritatea necondiționată a Bisericii (LAT) În același timp, ansamblurile grandioase ar fi trebuit să susțină ezitarea în credință și să -și transforme gândurile către Dumnezeu Această abordare a avut propriul său fundal: în , tatăl Nicholas v Am pășit dezvoltarea mai multor proiecte de acest fel, a căror implementare ar servi drept gloria Bisericii Lucrările la aceste proiecte au mers până la începutul erei baroce Lucrează la crearea zonei Sf Peter, desfășurat de ani mai târziu, s -a bazat pe aceleași motive Potrivit lui Bernini, St Petra, prima inițiativă arhitecturală a Papei Alexandru, a fost atinsă de catolicii scopului lor și le -a întărit credința, returnează schismatica la fraternitatea bisericii și transmite lumina adevăratei credințe necredincioșilor Un alt obiectiv și foarte important al politicii papale în domeniul construcției a fost glorificarea personalității pontifului însuși Construcția a început în , dar decorarea externă a fost finalizată doar până în anii Nimeni nu a trăit vreodată în palat Acest plan a fost implementat de un arhitect din sudul Germaniei Johann Friedrich Ludwig ( - ) A fost un maestru al celui de -al doilea rând, care a lucrat în principal în conformitate cu tiparele romane Cam în același timp, a fost creat un alt proiect Trebuia să ridice reședința și biserica pentru patriarh, pentru care Philipus Sarrra a fost invitat special la Lisabona Cu toate acestea, acest plan a fost întruchipat într -o versiune tăiată și modificată Yuvarra însuși a părăsit Lisabona, după ce a stat acolo câteva luni, încălcând astfel toate acordurile Biblioteca Regală din Koymbra a fost finalizată în de Ludwig, care a luat ca bază Biblioteca Curții din Viena Biserica voitică din Menino de Deush este de interes din punctul de vedere al tipologiei: clădirea, care formează octagon incorect în termeni cu decorul intern luxuriant, în formarea imaginii căreia sunt implicate toate tipurile de artă Cel mai interesant eveniment a fost transferul unei capele întregi de la Roma la Lisabona Această acțiune a avut un singur obiectiv - pentru a livra lui Joan V clădirea consacrată de tată Capela conform proiectului lui Luigi Vanvitelly, construită cu adevărat la Roma, Niccolo Salvi și consacrată de Benedict XIV, a fost demontată în bucăți, transportată din Italia pe nave și atașată la Biserica Sf Rocha din Lisabona în Clădirea dedicată patronului regelui Ioan Botezătorul s -a confruntat cu porfirie - tipul rar de marmură - și numeroase pietre semiprețioase Decorația a fost lovită de luxul său Formele arhitecturale ale capelei poartă deja trăsăturile neoclasicismului timpuriu Pe lângă structurile de mai sus concepute pentru a glorifica monarhul, mai multe clădiri publice au fost ridicate sub John V Regele a construit Agua Libre în Lisabona în - Cu ajutorul unei rețele de noi fântâni ale orașului, el a asigurat un flux neîntrerupt de apă Aqueduct a devenit una dintre cele mai semnificative structuri de inginerie ale timpului său După , în nordul Portugaliei, o nouă școală de arhitectură s -a dezvoltat departe de cultura curții Fondatorul său Niccolo Nazoni ( - ), un pictor provine din Siena, care și-a găsit adevărata chemare, ajungând doar în port Principala creație a Stăpânului este Biserica Sufletelor Zombush (construcția a fost realizată din ), eliptica în ceea ce privește construirea cu un marș dublu scară în fața fațadei vestice În partea de est, un clopot caracteristic se alătură, adiacent aripii spitalului Cu o soluție arhitecturală atât de neobișnuită a volumului templului, designul fațadei sale este concentrat pe deplin pe arta monumentală, care s -a dezvoltat la curtea lui Joan V, ghirlande de flori, vaze, panglici, volți, statui, simboluri ale papalului putere Fațada cu două niveluri cu o deschidere a ferestrei este decorată cu alte detalii arhitecturale Rezultatul a fost pitorescul generalului împotriva: Braga, Bon Zezush și Monte, - Vedere a bisericii stânga: Niccolo Nazoni, Andre Soaresh sau Hose de Famiede Seihash (?) Lamego, Biserica lui Nossa Senoer Sonor Suflete Remedium Biserica - - , Staircase -After Niccolo Nazoni Porto, Torre Souls Cryarigush Impresii legate de decorarea festivă sau decorarea teatrală Stilul Nazoniului, care include elementele rococoului italian, a câștigat o popularitate extremă, iar în următoarele decenii, stăpânul a primit constant noi comenzi Printre ele se numără fațada bisericii Bon Zesush Vaughn Matazinush (terminată în ) și Palasio de Freikso - una dintre numeroasele case de țară târzie din nordul Portugaliei și din Valea Douuro Al doilea centru al arhitecturii bancare târzii a fost format în Braga Arhiepiscopul lui Don Rodriga de Moura Taur ( - ) a jucat un rol important în dezvoltarea acestei direcții Nu numai că și -a extins palatul, a aranjat fântâni și a creat noi pătrate în centrul orașului, dar a înconjurat -o și cu un inel de mănăstiri feminine și masculine Kamara Munisipal (arhitectul Andre Soaresh) a fost construit în Fațada sa poartă elemente de decorare stâncoasă cu linii curbate ale portalului și rame de ferestre Soaresh ( - ) a fost membru al Frăției Sf Toma Aquinas și, printre alte structuri, a ridicat Biserica Pilgrimage din Fendperr ( - ), mănăstirea benedictină din Tibayash ( - ) și aparent raiU in în interiorul Braga ( - ) În aceste monumente, ornamentația bancară târzie domină tectonica arhitecturală Cea mai uimitoare lucrare din această epocă a fost designul arhitectural și sculptural al ascensiunii către Biserica Bon Zezush și Monte Mănăstirea, care din a fost situată în vârf Un deal în apropiere de Braga, în timpul domniei Don Rodriga de Moura Taur, a fost transformat în „Sfântul munte” atât de numit Această compoziție este un exemplu unic de combinație de motive păgâne creștine și antice Creșterea la templu, a cărei construcție a fost finalizată doar în secolul XIX, simbolizează procesiunea lui Hristos La cele șase niveluri superioare conectate de scări, scene de pasiuni sunt descrise în capele pătrate În fața capelei, sunt aranjate fântâni cu statui ale zeităților romane Mai jos, în următorul nivel, decorat și cu sculptură și fântâni, o imagine alegorică a cinci sentimente este legată de scenele istoriei Vechiului Testament Calea Evangheliei Sufletului către Dumnezeu, sentimentele umane și efectul de răscumpărare al apei au devenit comploturile centrale ale acestui program iconografic, a cărui sens până astăzi rămâne foarte ceață În Brazilia, există o structură uimitoare care repetă planul Bon Zezush și Monte Vorbim despre o compoziție sculpturală în fața bisericii din Congoniad Campa - deși nu există o serie de imagini alegorice pe scări Etapele procesiunii din aceste două structuri sunt indicate aproximativ aceleași și sunt concepute pentru a indica direcția atât a ascensiunii reale, cât și a ideii către sferele paradisului Legendarul arhitect negru și sculptorul Aleizadino de la Minas-Rais au transferat modelul portughez în limba formelor mai populare Chiar și astăzi rămâne un mister cum a aflat despre ansamblul Bon Zezush și Monte Luigi Vanvitelli și Nikola Salvi Lisabona, Biserica Sf Roch Capela Ioan Botezătorul - În regiunile nordice ale Portugaliei, au existat condiții sociale și economice relativ stabile care au contribuit la dezvoltarea arhitecturii În același timp, Lisabona, unde se afla guvernul, a fost lovit de două șocuri cele mai puternice: moartea regelui Joan V și un cutremur distructiv Ambele evenimente au făcut schimbări radicale, în special, în domeniul construcției În ziua de decembrie , când două treimi din oraș se aflau în ruine, iar rezidenții supraviețuitori au jelit dintre morți, nu numai că au indicat sfârșitul erei plecate, dar au devenit și începutul schimbărilor ireversibile din istorie a puterii coloniale Putem spune doar despre consecințele acestor schimbări pe scurt, deoarece acestea nu sunt legate de analiza arhitecturii baroce, dar au jucat un rol de picior în iluminare În același timp, acestea sunt strâns legate de perioada precedentă și, prin urmare, sunt demne de luat în considerare Trezoreria de stat goală, ura față de regele decedat - fanatic și deșeurile, aproape distrugerea vechiului centru din Lisabona - toate aceste condiții ideale create pentru implementarea proiectelor socio -politice noi, decisive, uneori utopice Venirea la autoritățile ministrului Sebastiano de Carwallo, cunoscută mai târziu sub numele de Marquis de Parbal, a marcat începutul unei noi ere atât în ​​planificare urbană, cât și în alte domenii Obsedat de ideea de a crea orașul ideal pe locul părții inferioare distruse din Lisabona, Pragbal a apelat la Consiliul a trei arhitecți militari - Manula de Maia ( - ), Karlush Mardel (d ) și Eugene Santusha ( - ) După ce au discutat mai multe decizii posibile, au propus un plan complet nou pentru dezvoltarea centrului orașului devastat Se bazează pe un sistem de străzi care se intersectează în unghiuri drepte Pe ambele părți, au fost strălucitori impresionanți la scara pătratului - Terreira du Paku, situată pe locul fostului Palat Regal și Piața Rusiei în partea superioară a orașului vechi În aceste granițe, dezvoltarea urbană ar fi trebuit să fie absolut omogenă, de același tip și funcțional De -a lungul secolului al XIX -lea, aceste cerințe au devenit determinante în domeniul planificării urbane Pe lângă ideile progresive, a căror implementare a avut loc la câțiva ani după moartea lui Joan V, tradiția arhitecturală conservatoare a continuat inevitabil să existe Un exemplu caracteristic este reședința de vară a infantei, a cărei construcție a început în timpul vieții lui Joan V și s -a încheiat în Quavels sub Hoza I Aceasta este o adevărată perlă a arhitecturii stâncoase din Portugalia Creatorul complexului Mateust Vicente a construit un palat în formă de P, al cărui volum este grupat în jurul curții sale din față Interioarele sale au fost bogat decorate cu decorul stucului în stilul rococoului francez, tapiserii și lucrări de pictură Organizarea grădinilor poartă, de asemenea, o amprentă a gustului sofisticat din epoca lui Ludovic al XIV -lea Au fost învinși în de Jean-Batista Robiion în proiectele lui Le Notra Cu toate acestea, cel mai înalt punct din parc - grădini agățate situate pe un site înclinat - demonstrează din nou sistemul dezvoltat de imagini alegorice din epoca barocă În , construcția bazilicii a început la Santissima Korukanu de Celezush Well, Kazal de Estra, o biserică vastă ridicată de prințesa Donya Maria, în recunoștință pentru nașterea unui fiu Acest monument ilustrează clar natura dublă a arhitecturii portugheze din acea vreme În plan, Biserica reprezintă Crucea Romano -Catolică, este încununată cu o cupolă, iar fațada ei este flancată de două turnuri Astfel, templul repetă parțial biserica din Mafre, dar este decorat în spiritul barocului târziu și este un exemplu perfect al demnității împlinite a stilului domniei lui Joan V Mateushe Vicente și Jean Batist Robiion Kvelei lângă Lisabona, Palatul Regal reconstruit în Mai sus - fațadă, mai jos - Wing Don Quixote Arhitectură barocă în America Latină Barbara Gorkesser În cadrul acestei monografii, este imposibil să se ofere o imagine de ansamblu completă asupra arhitecturii erei baroce din America Centrală și de Sud Cu toate acestea, în acest capitol vom apela la problemele prezentate în cercetarea științifică din ultimii ani În prezent, istoricii de artă își revizuiesc punctul de vedere - anterior foarte respingător - în ceea ce privește cultura vizuală a fostelor colonii spaniole și portugheze din America de Sud Acest teritoriu extinde km lungime și km lățime Diferitele sale zone sunt foarte diferite unele de altele în aspecte geografice și etnice, iar forma guvernului s -a schimbat constant în funcție de răsturnările istoriei Prin urmare, absurdul ar fi o încercare de a izola un singur stil consistent numit „arhitectură colonială” aici Fără îndoială, structurile din epoca barocă sunt mai asociate cu tratatele din Vignola și Serlio și cu tradiția arhitecturii de ordine decât cu moștenirea culturii „autohtone” Cu toate acestea, în unele cazuri, similitudinea monumentelor cu prototipurile spaniole și portugheze s -a dovedit a fi superficială Arhitecții Lumii Noi au fost inventivi - până la urmă, echipamentele de construcție trebuiau adaptate la condițiile locale Arcadele erau imitate în mod ingenios cu ajutorul unui copac -din lipsa pietrei Caracteristicile climatului, cum ar fi schimbările de temperatură ascuțite, ploaia, seceta, au necesitat dezvoltarea unui nou concept de spațiu intern Amenințarea cutremurelor a dat naștere unei abordări diferite pentru rezolvarea problemelor constructive Adesea, inginerii au venit în Lumea Nouă cu zeci întregi de manuale Proiectele de la ei au fost luate ca bază atunci când arhitecții înșiși sau asistenții lor locali au ridicat biserici, mănăstiri și structuri publice La rândul său, Maeștrii au creat noi prototipuri pentru distribuirea ulterioară a ideilor arhitecturale în țară - în acest fel, s -a dezvoltat tipologia arhitecturală locală Aceasta este interacțiunea dintre elementele arhitecturii europene și caracteristicile naționale ale regiunilor sud -americane și Havana, cub Catedrala A început în San Christobal de Las Kazaz, Mexic Santo Domingo, fațadă, în jurul anului Până în ziua de azi, nu a primit iluminare adecvată în literatura specială Dettle în contextul cultural necunoscut de domeniul cercetării științifice, în care au fost create și au existat așezări și case ale rezidenților locali Recent, subiectul studiului a fost raportul dintre fundamentul orașelor coloniale și apariția arbitrară a așezărilor, legătura lor cu arhitectura cetății și misiunile iezuite Aceste probleme sunt de interes în studierea rolului culturii locale și contribuția acesteia la procesul artistic din America de Sud Interpenetrarea diferitelor culturi nu a provocat apariția unui fenomen complet nou, cel puțin printre acele monumente care servesc ca subiect de considerație Cultura dominantă a dominat într -un fel sau altul În același timp, ca în cazul atriului mexican (site -ul care a devenit aici în fața templului pentru predicarea „păgânii”), tehnici antice, în acest caz, creștin timpuriu, reînviat și adaptat la cerințele moderne „Capele deschise” - dovezi ale legăturii spirituale a indienilor cu natura, ele sunt la fel de neobișnuite pe cât sunt practice San Salvador de Baya, Brazilia Biserica Soul Senor Nossi Du Rosariu Pondush A doua jumătate a secolului al XVIII -lea Biserica Catolică, care a încurajat cucerirea Americii de Sud, este mai puternică decât în ​​Lumea Veche - a fost îngrijorată de impresionarea și convingerea necredincioșilor Arhitectura, cu puterea sa de influență mai mult sau mai puțin evidentă asupra privitorului, părea a fi un mijloc ideal pentru atingerea acestor obiective După ce faza inițială a colonizării s -a încheiat - ocupația teritoriului, construcția fortificațiilor, însoțită de o instituție de misiuni și ordine religioase - sarcina principală din secolele XVII -XVI II a fost consolidarea puterii Noile catedrale monumentale, temple parohiale și mănăstiri, bisericile de pelerinaj au mărturisit că sistemul colonial este viabil și funcționează activ Contractele pentru construcția templelor au înlocuit aproape complet arhitectura civilă în fundal Bishoprice și capitale locale, precum La Antigua (Guatemala), Havana (Cuba), Mexico City, Powabla (Mexic), Kito (Ecuador), Lima (Peru) și La Paz (Bolivia) - și acestea sunt doar cele mai semnificative orașe , - - În procesul de consolidare a puterii economice, a fost decorată cu clădiri elaborate ale templului, în ciuda faptului că prosperitatea acestor centre a fost adesea amenințată de dezastre naturale În arhitectura templului din Mexic și din Anzi din Anzi, s -au dezvoltat stiluri speciale, uneori numite greșit „de obicei latino -american” De fapt, monumentele din aceste zone sunt variații ale temelor structurilor spaniole Fațadele lor, Mai ales în partea centrală, acestea sunt suprafețe decorate luxos, izbitor de diferite de o soluție de plastic mai puternică care a existat în America Centrală Seamănă cu retlablo sau cu arcade triumfale temporare, în țară-metropolă Imaginea lor arhitecturală era în mare parte datorată apariției sale de tratate din epoca manierismului Pe astfel de fațade, au fost prezentate multe figuri și ornamente Motivele indiene, plantele și animalele, concepute pentru a lovi imaginația și a învăța populația locală, au fost, de asemenea, prezente aici În ce măsură a fost expus direct sau indirect la aceste forme arhitecturale și în ce măsură această decizie poate fi considerată o inovație a artei spaniole americane - această problemă rămâne deschisă O problemă similară este legătura arhitecturii templului colonial cu interiorul bisericilor andaluze și, mai ales, cu lucrările lui Francisco de Urtado, care au preferat formele abstracte de decor Aici Takhsa nu are un răspuns cert Colonizarea portugheză a fost limitată în principal de teritoriile de coastă, unde în jur Mai sus în dreapta: Alezhadinya Congonias du tamp Biserica Bon Bon Matoshinos Brazilia, -Beginning of the XIX Century Mai jos în dreapta: Rio de Janeiro Mănăstirea St Bento Vederea internă a templului în Perestroika și decorul se schimbă - Cetățile invadatorului au creat primele așezări Până în , principalul oraș în care stătea guvernul a fost Sanyo Salvador de Baya, care a avut „mai multe temple decât zile pe an” Mulți dintre ei au menținut contactul cu prototipurile lor portugheze, cum ar fi manechinele din Lisabona sau Koymbra Caracteristica lor caracteristică a fost o fațadă de două tonuri Alte temple din San Salvador își datorează originea descrierilor din tratatele serioase Doar Biserica din San Francisco și Ordinul Tersira în soluția decorativă a fațadei are caracteristici similare cu arhitectura regiunii Hades Dimpotrivă, la sfârșitul secolului al XVIII -lea în Brazilia, în regiunea Minas Zher, bogată Covoarele de aur și diamant, a fost dezvoltată o versiune unică a stilului de bancă târziu Planuri complexe ale structurilor ridicate aici, organizarea centrică a spațiului lor intern, fațadele convexe convexe și dezvoltarea plastică completă a volumelor - toate acestea nu au analogi în arhitectura Americii Latine Creatorul lor este stăpânul lui Alezhadinya - unul dintre cei puțini dintre cei care au lucrat pe continentul constructorilor, a cărui biografie pe care o cunoaștem Persoana cu dizabilități („Alezhado” înseamnă „Cripple”), fiul portughezului și al femeii negre, a fost autodidact Opera sa este încă dificil de atribuit, deși arhitectul talentat a devenit un personaj preferat în istoricii brazilieni Chiar și astăzi, comparații cu arhitectura sud-germană și boemă a Dinzenskh- Alezhadinya Uroto, Brazilia Biserica Sf Francisc Assissky, - FERA a condus cercetătorii la cele mai incredibile teorii Influența clădirilor Gvarino Gvarini este mai probabilă asupra modului de aleizadin Angajamentul față de eșantioane experimentate și testate, capacitatea de a utiliza în mod liber literatura teoretică și lipsa cerințelor de noi soluții - toate acestea au contribuit la faptul că, în arhitectura Americii de Sud Platy Au dominat până în secolul al XIX -lea, combinând destul de natural chiar și în interioarele baroce Această situație sugerează că viața acestora, care a devenit forme și tehnici stilistice tradiționale a continuat până la epoca eclectică a celei de -a doua jumătăți a secolului al XIX -lea Barbara Gorkesser Arhitectură barocă în Franța Situație istorică „Strălucirea și splendoarea care înconjoară regii alcătuiesc o parte din puterea lor” Declarația lui Montesquieu ne oferă cheia pentru înțelegerea artei franceze a guvernului și explică succesul politicii franceze în era barocă Planificarea urbană și arhitectura au fost folosite ca mijloc de exprimare, chiar și un fel de metaforă, o imagine absolutistă a guvernului - Europa nu a văzut așa ceva încă din momentul antichității Piața Vogezov și Piața Vandom, cupola catedralei persoanelor cu dizabilități și a spitalului atașat de ea, fațada estică a Louvre, extinderea Palatului Versailles, care a implicat în cele din urmă transferul Reședinței Regale, sunt cele mai impresionante dintre dintre nenumăratele comenzi arhitecturale regale Scopul lor a constat în primul rând în impresionarea imaginației, în ciuda faptului că toate au servit obiective practice Determinarea cu care au fost întruchipate aceste întreprinderi, ceea ce nu avea costuri financiare egale și eforturi pentru organizarea muncii și, nu în ultimul rând, calitatea lor înaltă a însemnat că Franța a stat în fruntea dezvoltării procesului arhitectural timp de mai mulți ani Centralizarea puterii de stat a fost făcută de Paris și de Curtea Regală de către Centrul pentru Dezvoltarea Arhitecturii Restul zonelor au copiat probele metropolitane sau au căzut în provincialism Mai mult, au fost construite palate private pe principiul reședinței regale, astfel încât arta reflecta ierarhia publică în care figura conducătorului, suverană a ocupat cea mai înaltă poziție Există doi factori mai importanți care joacă un rol semnificativ în arta politică franceză: imitația erei antichității și preferința pentru formele clasice în cazurile în care a fost o ordine arhitecturală pe scară largă Au fost considerate cele mai potrivite pentru astfel de proiecte decât toate celelalte direcții de stil modern Formele clasice au devenit un limbaj obligatoriu care a exprimat ideea guvernării absolutiste în țările care sunt eliminate din Franța în timp și spațiu Deși stilul rococo și -a luat naștere și în Franța, el și -a păstrat natura exclusiv decorativă Perioada pe care o avem în vedere acoperă secolele XVII și XVIII, coincidând cu epoca absolutismului, care a început sub Henric al IV -lea și s -a încheiat cu Revoluția din În acești două sute de ani, Franța a devenit puterea de frunte a Europei Primul reprezentant al dinastiei Bourbon Henric al IV-lea ( - ) a pus capăt războaielor religioase, intrând în catolicism în și anunțând libertatea religiei de către edictul Nantes din Apoi, Henric al IV -lea a început extinderea conștientă a puterilor regale, consolidând prestigiul statului și prosperitatea economică Poziția puternică atinsă de Franța în timpul domniei sale a fost totuși pierdută rapid în epoca Regenței Mariei Medici și cu regula ineptă a lui Ludovic al XIII-lea ( - ) Pe lângă conflictul cu hughenotii, apoi umed, apoi încălzit cu un nou Paris, Piața Vogez A început în Prin forță, statul a fost zguduit de tulburările aristocrației, care a căutat să -și extindă drepturile Numai în , odată cu venirea la puterea cardinalului Richelieu, lumea a domnit în țară și problemele politicii externe au încetat Negocierile iscusite ale cardinalului au ajutat Coroana franceză să iasă din mentorii Războiului de treizeci și ani, în același timp, slăbind puterea Austriei Richelieu a pus bazele înfloririi culturale în Franța Fundația Academiei Franceze în a fost prima dintre o serie de măsuri prin care monarhia a căutat să sprijine știința și arta, a căror dezvoltare a devenit acum o problemă de importanță publică Politica Richelieu a fost continuată de cardinalul Mazarini, care a condus sub tânărul Ludovic al XIV-lea ( - ) Înfrângerea frontului (răscoala parlamentului și cea mai înaltă aristocrație împotriva monarhiei absolute din - ) și încheierea păcii cu Spania, el a contribuit la declarația Franței ca fiind principala putere europeană Când Louis XIV a luat în sfârșit puterea în propriile mâini în , nimic nu a amenințat granițele statului, sistemul de management și finanțele erau deja bine depanate Acesta din urmă a fost foarte facilitat de regele însuși și de politica mercantilismului, urmărită de ministrul său de finanțe, Jean-Batist Kolber Consolidarea flotei mării a însemnat că influența Franței ca putere colonială va câștiga Aparent, aceasta este exact problema Papei VI la sfârșitul secolului al XV -lea Exemplul lui Alexandru al VII -lea este o altă confirmare a acestei tendințe Sicriul papei a fost instalat în apartamentele sale personale de lângă modelul de lemn al orașului, despre care am menționat anterior Modelul simboliza visul lui Alexandru potrivit căruia imaginea concepută a Romei va servi nu numai gloria bisericii, dar ar fi o garanție a nemuririi sale personale Planurile de construcție ale celor mai cunoscuți tătici din secolul al XVI -lea s -au reflectat în proiectul lui Nicholas V, care merită o considerație specială Lucrarea sa a inițiat o serie de planuri ulterioare ale secolelor XVII și XVIII, iar multe caracteristici ale planului orașului conceput au fost implementate și utilizate în mod repetat în proiectele ulterioare frescă Cu imaginea planului Romei sub Papa Sikst v Roma, Vatican în partea de jos: Giovanni Battista Nolly Planul de la Roma, Roma, Urban Planificare a secolelor XVI și XVII Castel Sant Angelo Pyatsda del Popolo Pyatsza Navona Capitoli Colosseum Bazilica Giovanni în Lateano Biserica Moșului Maria Majore Portul PIA Quirinal Biserica din Trinita dei Monty paisprezece Roma, bunicul Pyatsza Popolo Priveliștea străzilor din Babuino, Cortits și bisericile din Santa Maria din Mitesanto și Santa Maria dei Mijacoli De la Julia II la Sikst V Reînnoirea Romei a început cu punerea în aplicare a planurilor ambițioase și ambițioase ale Julia II și Leo X; Printre alte proiecte, locul central a fost dat Consiliului St Petra, a cărei construcție a coincis cu nașterea și creșterea ideilor reformei Reorganizarea orașului medieval a fost continuată, al cărui început a fost stabilit de Sixt IV Construcția de drumuri a devenit unul dintre punctele cheie ale procesului de modernizare Via de Coronari, prin Julia și Via Della Lungar au fost construite sub Julia, iar Via Ripetta a fost finalizată în epoca Leo X Strada era acum considerată nu ca o linie care repetă contururile caselor, a devenit o unitate spațială independentă înscrisă în mediu Același lucru se poate spune despre piața din fața Palatului Justiției, care, totuși, a rămas incompletă Conceptul de trivium (trei moduri) este un fenomen extrem de important în cultura vizuală a barocului și, de asemenea, dezvoltat în prima decadă a secolului al XVI -lea Trei drumuri care converg în același colț al zonei sau divergente dintr -un punct au fost deja prezentate în această perioadă în ansamblul Ponte Delia Angeli în terasamentul Tiberului Căsătoria lui Ludovic al XIV -lea și Maria Teresa, fiica cea mai mare a regelui spaniol Filip al IV -lea, a provocat pretențiile bourbonului către tronul spaniol Uimitorul preluare, care a început la mijlocul secolului, a influențat și starea de arte și științe: teoria cunoașterii lui Descartes, critica lui Pascal, tragedia lui Cornell, proza ​​lui Racine, Fables of LaFontaine Și, în sfârșit, comedia lui Moliere - totul era în mâinile lui Kolbert Din , el a fost chirurg al clădirilor, iar după fondarea academiei în , a fost capabil să controleze acest instrument cel mai important care a influențat adăugarea stilului arhitectural Până la sfârșitul secolului, imaginea se schimbase După războiul pentru moștenirea spaniolă, conducerea Franței în Europa s -a încheiat, deși Philip v Anjou, nepotul lui Ludovic al XIV -lea, a luat tronul spaniol Contradicțiile economice, sociale și chiar morale au crescut care au dus la căderea întregului sistem După moartea lui Ludovic al XIV -lea, care a condus timp de de ani, a început perioada unor schimbări nesfârșite S -au arătat în domeniul guvernării statului, în sferele economice și sociale Regența Ducelui de Orleans a fost urmată de epoca domniei lui Ludovic al XV-lea ( - ), care a început în Acum nu s -a întreprins aproape nimic pentru a rezolva problema creșterii datoriei publice, a respingerii teritoriilor și, în sfârșit, a tranziției coloniilor canadiene la Marea Britanie Parlamentul în zadar a cerut puteri mai largi Când Louis XVI ( - ) în a decis să restaureze statele generale, dizolvate în , era deja prea târziu pentru a efectua reforme Revoluția a câștigat impuls Arhitectură franceză sub Henric al IV -lea, Ludovic al XIII -lea și în timpul regenței cardinalului Mazarini Înflorirea de două sute de ani a arhitecturii franceze a fost precedată de dezvoltarea urbanului, care a început sub Henric al IV -lea și a efectuat cu sprijinul lui Sulli -ministrul său Intenția lui Henry a fost de a crea un oraș „nou” care să reflecte conceptul de absolutism Regele, astfel, s -a bazat pe experiența Papei Sikst V, care a echipat Roma Îngrijirea pastorală a monarhului pentru poporul său, demonstrată public de Henric al IV -lea și, pe de altă parte, structura ierarhică a societății a devenit elemente constante care au determinat natura planificării urbane și arhitecturii în toată epoca barocă Chiar și primul proiect, Place Dauphine, situat între Pontul Neuf și Ile de la Cité, mărturisește pregătirea teoretică minuțioasă și efortul considerabil depus pentru implementarea acestuia În plan triunghiular, situat într-un loc în care s-au efectuat lucrări importante de dezvoltare urbană, * a devenit punctul de plecare de la care a plecat sistemul de axe care traversau întregul oraș În același timp, ea a subliniat Sena, coloana vertebrală a capitalei în expansiune În centru, a fost ridicat un monument al lui Henric al IV-lea - primul monument al unei persoane regale creat de la declinul Imperiului Roman A doua creație a regelui a fost Place des Vosges dreptunghiulară, care mai târziu a servit drept prototip pentru Place Royale Situat in cartierul Marais, este inconjurat de case uniforme din caramida Mai sunt două etaje pe arcadele de la etajele lor În acest spațiu s-au remarcat doar două pavilioane, mai înalte decât restul clădirilor Acestea erau Pavilionul Regelui și Pavilionul Reginei Se presupunea că în case vor locui producătorii de țesături de mătase, dar în curând piața a devenit un loc de întâlnire preferat pentru cea mai înaltă aristocrație În centrul complexului, precum și pe Place Dauphine, se află o statuie ecvestră a regelui Deoarece lucrările la figură sunt oarecum întârziate, la, atunci monumentul a fost deja ridicat ca monument al lui Ludovic al XIII-lea (aceasta a avut loc în ) Place de France merită de asemenea să fie menționată ca unul dintre proiectele de urbanism ale lui Henric al IV-lea În plan, este o stea simbolică, ale cărei raze au marcat drumurile care duceau la porțile orașului, purtând numele a opt provincii franceze Deși piața nu a fost niciodată finalizată, ea a devenit totuși o etapă importantă în dezvoltarea urbanismului Sub Ludovic al XIII-lea, accentul în arhitectură sa schimbat oarecum; în perioada anterioară, sarcina principală a fost dezvoltarea unei rețele de do- Salomon de Brosse Paris, Palatul Luxemburg, - Fațada și planul grădinii corn, unificarea fatadelor caselor orientate spre strada si extinderea generala a intravilanului În același timp, arhitecți precum Salomon de Vros, François Mansart și Louis Le Vaux au încercat să rezolve problemele tradiționale ale clădirilor cu cele mai noi metode și tehnologii Ei au îmbunătățit tipologia clădirilor palatelor și templului, care ulterior au servit ca modele pentru alți maeștri mult dincolo de granițele Franței pentru o lungă perioadă de timp de acum încolo De Sorros ( - ), un arhitect de curte și un originar din faimoasa familie de arhitecți, pentru a doua decadă a secolului al XVII-lea au construit trei palate principale: Kulomier ( ), Bleran-Kur ( - ) și Luxemburg Palatul din Paris ( - ) Din punctul de vedere al tipologiei, Ble-Ramkurkus prezintă cel mai mare interes, a cărui aspect a marcat un decalaj cu principiul anterior al aspectului în formă de P: nu există aripi laterale în Blerankur Această dorință de a reduce clădirea la un singur bloc și interacțiunea sa cu peisajul din jur a creat condițiile pentru dezvoltarea ulterioară a tipologiei Palatului Baroc din întreaga Europă Ideea proiectului inițial al Palatului Luxemburg, construit pentru Maria Medici, poate fi compilată conform gravurii supraviețuitoare Acesta prezintă volumul principal al unei clădiri cu pavilioane de colț, aripi laterale și un pavilion blocat de o cupolă, subliniind partea centrală Aspectul palatului este sever și clar structurat Acoperișul combină mai multe volume cubice care alcătuiesc clădirea Fațada rustică se întoarce la Palazzo Pitti - reședința orașului Medici din Florența Palatul, unde locuia Gaston Orleans în , în Francois Tansar, Castelul Blois, - (stânga) Francois Attic, Meson Laffit, - Louis Leo v Vikont Fațadă de grădină și plan - Decorația interioară este marcată și de caracteristicile noului stil Deci, pavilioanele din colț sunt camere constând din mai multe camere separate Această decizie anticipează proiecte care vor apărea mai târziu și vor oferi o mai mare comoditate și funcționalitate a spațiului În plus, galeria aripii drepte între și a fost decorată cu un ciclu de tablouri ale lui Rubens dedicate Maria Medici Aripa stângă ar fi trebuit să fie decorată cu scene din viața lui Henric al IV -lea, dar acest plan nu a fost niciodată implementat Următoarele lucrări ale lui Salomon de Brosa au fost Palatul Justiției din Renna ( ) și Marea sală a Palatului Justiției din Paris ( - ) Francois Tansar ( - ), poate, a fost student sau ucenic de juniori de Rus El a executat alte ordine Maeștrii au fost mai atrași de dezvoltarea plastică a soluției de fațadă decât de restructurarea interioarelor palatului Capodopera sa este camerele lui Gaston în castelul Blois Au fost construite în - Pentru Gaston of Orleans Complexul în formă de P este înconjurat de o mică curte din față Aripile laterale sunt conectate la blocul central cu ajutorul unei colonii curbate Pavilionul central cu trei -axis este uimitor de elegant, este decorat cu trei pilastri O scară mare din partea centrală este o soluție originală care leagă axa fațadelor curții și grădinii Elemente decorative Și tehnicile utilizate în construcția pavilionului central dominant au fost repetate, cu toate acestea, într -o formă mai plastică, în Palatul Mazon (mai târziu - Mason Laffit, a început în ), construit prin ordinul bogatului Rene de Longy O atenție deosebită merită acoperișul cu planurile sale aproape abrupte și conductele înalte de șemineu Aceste caracteristici caracteristice sunt moștenite din arhitectura secolului al XVI -lea Lobby -ul elegant aparține secolului XVIII, soluția sa rămâne clasică Palatul Wi-Vikont, lângă Melena, a devenit o ocazie a unui scandal fără precedent Construcția sa, întreprinsă în , arhitectul Curții Louis Leva ( - ) pentru ministrul Finanțelor Nicolas Fouquet, a fost finalizată doar un an și a necesitat costuri semnificative Această structură, potrivit contemporanilor, a depășit toate palatele mereu construite Castelul era înconjurat de o groapă veche, dar funcțională și deschisă în grădini de lux planificate de Andre Lenotrom ( - ) În acea perioadă era un maestru necunoscut de grădină Drumul către palat conduce prin curtea încântătoare, flancând cu clădiri oficiale În centrul volumului principal înconjurat de pavilioane laterale se află un hol dreptunghiular, care se deschide în curte și un salon oval blocat de o cupolă și transformat în Louis Leo Lambert Hotel, - , Paris Planul și fațada de la al doilea etaj grădină Fațada părții de mijloc este de doi ani, încoronată cu un fronton și decorată cu o arcadă cu mici pilastri, care alcătuiesc un contrast izbitor cu un ordin uriaș al aripilor laterale Decorarea magnifică a interiorului este opera lui Charles Lebren ( - ) Noutatea soluției arhitecturale din Thela-Viscount a fost aceea că palatul era situat între curte și grădină Locația sa printre peisajul din jur, perspectiva care se deschide pe acesta de la servicii prin curte și apoi prin holul către salonul mare, iar din acesta în parc, a constituit esența unei soluții importante de planificare care a servit ca model Pentru multe structuri de acest tip Proiectul Ver-Viscount a avut un impact atât de semnificativ asupra arhitecturii, încât a devenit chiar prototipul celor mai grandioase Palatul Francez-Versailles Pe lângă castele, au existat și hoteluri - Palatele orașului Construcția lor activă în secolele XVII -xviii a contribuit la apariția unor noi soluții arhitecturale La Paris, aristocrația și bogatul burghezie au concurat, ridicând reședințe de lux, care, în ciuda caracterului lor exclusiv privat, au devenit adesea accesibile vizionării publice Arhitectul s -a confruntat cu o sarcină dificilă - pentru a construi o casă pe locul unei forme neregulate, a intra în dezvoltarea urbană și a aranja convenabil interiorul - toate acestea au fost la fel de dificile ca decorarea hotelului cu un decor impresionant Așa cum am menționat mai sus, proiectele lui Salomon de Bros pentru castelele Blerankur și Palatul Luxemburg au marcat un decalaj cu tradiția medievală a construcției complexului în formă de P Arhitectul a alocat partea centrală a clădirii și a dat un personaj mai deschis terenului din față Atunci când se ridică un conac din oraș, a existat adesea o divergență a axelor fațadelor ceremoniale și de grădină, o creștere a dimensiunii curții din față este făcută aici Holul, scara și galeria conectate la acesta sunt camere ceremoniale Sunt decorate cu cele mai magnifice Poate cel mai important monument din palatele orașului din această perioadă este Hotelul Layber de pe insula Saint Louis din Paris În timpul construcției sale, stânga a urmat o schemă fundamental nouă - a fost dictată de caracteristicile site -ului, care a fost extrem de restrânsă În loc să plaseze grădina pe aceeași axă cu curtea din față, arhitectul a împins -o spre dreapta Curtea cu colțuri teșite direcționează vizitatorul către scara monumentală, care este flancată de Halls Oval Prin una dintre ele, calea se află în galeria situată deoparte, între grădină și zona deschisă Proiectarea fațadei combină elemente de eleganță franceză și măreție romană Fațada de grădină este rezolvată ca o alternanță a coloanelor ionice și a unei uși de coș Această invenție a stângii este foarte caracteristică arhitecturii franceze a vremii sale Picturile Galeriei Hercules returnează privitorul în vremurile antichității și amintesc de exploatările eroului mitologic Au fost efectuate de un pictor Lebren și de reliefuri - autoutilitară a submarinului în Louis Leo Lambert Hotel, - , Paris Galeria Hercules Salomon de Bross sau Klene Meteiso (?) Paris, Biserica Saint-Sea, - Jacques Lemersier Paris, Sorbonne Church, FACADE INDICE - Mai jos, Plan - În vârf Punctul de cotitură în dezvoltarea barocului clasic în Franța a fost un alt ordin al cardinalului Richelieu - construcția Bisericii Sorbonei, începută în Acest volum centric, încoronat cu o cupolă, cu cruci de dimensiuni încrucișate alungite ale capelelor crucii și laterale are același plan ca Biserica Romană din San Carlo Ai Katinari Fațada vestică seamănă cu compoziția templelor iezuite romane, include un portal larg, pe ambele părți, flancând cu nișe Parterul este dominat de coloanele masive ale Ordinului Corintesc, dublate la colțuri, în următorul nivel în care se transformă în pilastri Corniile deosebit de remarcabile subliniază diviziunea orizontală a fațadei Fațada curții este făcută diferit - nivelul său, arcul triumfal, acoperișul cu o fractură și cupola de pe tambur creează impresia decorării teatrale, o imagine a interpenetrării complete a elementelor baroce și clasice O altă structură a cupolei - vorbim despre mănăstirea Val Deras - își datorează aspectul nașterii moștenitorului pe tron În , construcția a început Francois Tansar, a continuat Lemersier și, în sfârșit, construcția a fost finalizată în Noua direcție în arhitectura bisericii franceze arhitectura templului francez s -a dezvoltat paralel cu arhitectura seculară, dar inițial nu diferă la nivelul la fel de ridicat de căutare creativă Încercările de a găsi forme adecvate și o combinație armonică cu dezvoltarea urbană din jur s -au limitat la influența unei tradiții gotice puternice și la dorința de a imita arhitectura romană Primul monument important al arhitecturii de cult a barocului francez a fost fațada Bisericii Saint-Mereva din Paris ( - ) Poate că a fost construit de Salomon de Bros în maniera secolului al XVI -lea Clădirea combină elemente ale arhitecturii palatului francez, care s -au dezvoltat în mare parte sub influența soluției de manierist a fațadei lui Chateau d'An, ridicată de Filiber DeLorm și anumite detalii despre stilistica maiestuoasă a barocului roman timpuriu Aspirația fațadei trei mai importante este contrastantă cu plasticitatea impresionantă care imită prototipuri romane Aranjamentul de nivel al unei varietăți de motive decorative a devenit ulterior o caracteristică distinctivă a construcției templului francez În activitatea lui Jacques Lemersier, s -a intensificat influența italiană asupra arhitecturii bisericii Acest maestru, născut în , a lucrat la Roma între și , unde a studiat moștenirea portului Jakomo della După ce a primit o comandă de la Ludovic al XIII -lea, după , Lemersier a ridicat un pavilion de ceas în Luvru După ce a construit un număr mare de hoteluri și biserici, el a proiectat și Palatul pentru cardinalul Richelieu, (lucrările au fost efectuate din ) El a ridicat cardinalul Palais (în prezent Palai Royal) la Paris, care a fost construit cu Francois Attic și Jacques Lemersier Paris, Biserica mănăstirii Val de Grass, A început în Completat de Pierre Lemue și Gabrielle Ledyuk în (sub stânga) Paris, Biserica Saint-Syulshs început În interior Pierre Lemue și Gabrielle Ledyuk Arhitectura romană se bazează, de asemenea, pe plan, cu toate acestea, mansarda a fost capabilă să interpreteze formele sale monumentale într -un mod nou Proiectul său a stabilit în caracteristicile principale planul primului nivel și fața fațadei la nivelul cornișei Capelele adiacente crustei mijlocii nu sunt deschise în naos sau transept, care a fost o practică general acceptată, ci în diagonală în mita de mită a altarului Un tambur mărit și cupola sunt susținute de fundații masive Moștenirea arhitecturii romane în interpretarea fațadei suferă, de asemenea, schimbări semnificative Cea de -a treia clădire a cupolei, ridicată la mijlocul secolului, a fost Biserica Colegiului Four Națiuni, acum Institutul Francez Clădirea a fost ultimul creier al cardinalului Mazarini și al mormântului său Leo a proiectat fațada principală cu fața fânului în spiritul Baroque Roman Aripile laterale concave în plan încadrează spațiul oval al volumului central al bisericii Clădirea se deschide în mediu cu un portic clasic, iar tamburul înalt și cupola sunt dominate de ansamblu Deși aceste trei biserici centrate au copiat probe romane, ei, aceia Nu mai puțin, au îmbogățit construcția templului francez cu forme baroce naționale în natură Cu toate acestea, în paralel cu aceste inovații, au existat alte direcții Un exemplu în acest sens este biserica parohială din Saint-Sulpy, construită de Daniel Hittar ( - ) conform proiectului lui Charles Tamara Lucrarea a început în Templul a fost un bazilică în spiritul tradiției medievale cu capele laterale, transept și bypass; O decorare clasică a fost aplicată volumului bisericii Epoca lui Ludovic al XIV -lea În , după moartea lui Mazarini, Ludovic al XIV -lea și -a luat treburile de stat în propriile sale mâini Timp de câțiva ani, domnia acestui suveran de acum douăzeci și trei de ani a devenit personificarea puterii regale nelimitate, iar Curtea Regelui Soarelui s-a transformat într-o metaforă strălucitoare pentru conceptul absolutist al Ordinului Mondial Arta și, mai ales, arhitectura a jucat un rol politic important în această performanță Au fost concepute pentru a uimi oamenii și, în același timp, povestind despre atitudinile politice folosind un limbaj special de imagini Jean-Batist Kolbert a fost forța motrice a mașinii de stat din spatele regelui Conducând funcția de ministru al Finanțelor, într -o perioadă în care Charles Lebren a fost președintele Academiei Regale de Pictură și Sculptură, fondată în , în , Colbert a fost, de asemenea, numit Suritante de clădiri Această poziție l -a făcut responsabil pentru implementarea tuturor proiectelor arhitecturale regale În , Academia Franceză și -a deschis porțile la Roma, iar acest lucru a însemnat că Noua Lumea a intenționat să se agite Louis Leo și Francois Dorbe Paris, College of Four Nations (French Institute) - Dominanța orașului etern în domeniul culturii, făcând din Paris centrul artelor elegante Fundația Academiei de Arhitectură (în ) a fost un pas important pe această cale Academia a devenit un instrument de control al statului asupra procesului arhitectural Principala preocupare a lui Kolbert a fost restructurarea Louvului, care la acea vreme avea forma unei structuri de iobag, care încă din secolul al XVI -lea se extinde și se îmbunătățește constant Abia recent, Lemersier și -a ridicat pavilionul ceasului și, cu participarea activă, a fost efectuată stânga părții de est a curții pătrate Cu toate acestea, apariția unei fațade impresionante cu care se confruntă orașul a lăsat mult de dorit Proiectul inițial al lui Antoine Leonor Guden, creat în , prevăzut deja pentru un spațiu mare de intercolom, iar șase ani mai târziu această idee este realizată Val Claude Perrault Un alt proiect, al cărui autor a fost stânga, a cerut, de asemenea, crearea unei colonii, dar din coloanele duble Partea centrală ovală ar fi trebuit să fie evidențiată pe fațadă, iar în interior a fost în concordanță cu holul din față mare Întrucât Kolber nu a aprobat aceste proiecte, el a apelat la cei mai cunoscuți arhitecți italieni - Jan Lorenzo Bernini, Pietro Da Corton, Carlo Rainaldi și Francesco Borromini, cu o propunere de realizare a proiectelor conform unei scheme date Bormini au refuzat imediat ordinul, Pietro și Cortona și Rainaldi nu au provocat niciun interes, iar alegerea s -a oprit pentru două proiecte ale lui Bernini Primul dintre ele prevăzut pentru linia concavă a suprafeței fațadei, în care pavilionul oval proeminent, încoronat cu un volum asemănător cu un tambur a dominat Ordine și Claude Perrault Paris, Louvre Fațada de est, Jan Lorenzo Bernini Proiectul inițial al fațadei Louvre, Paris (în centru) Al treilea proiect al fațadei din Louvre, Paris (mai jos) Plasticitatea contururilor fațadei seamănă cu soluția la serviciul Consiliului St Petra Acest proiect, care prevedea un grad ridicat de deschidere către mediu, a fost respins de Kolber din cauza inconsecvenței cerințelor climatice și de siguranță A doua opțiune, oarecum schimbată, a fost, de asemenea, criticată Cu toate acestea, în aprilie , Bernini a fost invitat la Paris pentru a crea un nou proiect În același an, a avut loc o ceremonie de a pune prima piatră Dar chiar și acest ultim plan - un nou tip de bloc de blocuri - nu a fost implementat: construcția s -a oprit după construcția fundației Motivele eșecului pe care BEFELL Bernini la Paris sunt foarte elocvent În cele mai bune tradiții italiene, arhitecții romani au preferat monarhul reședinței deschise dezvoltării sale urbane din jur Așadar, îmbrățișările deschise ale fațadei primului proiect au răsunat cu Excedra pe cealaltă parte a Piaței Palatului Dar Kolbert a cerut o clădire care întruchipează puterea absolutismului îndepărtată de oameni și capabilă să devină un monument al monarhiei franceze în sine Micul consiliu - o comisie convocată în aprilie , a decis să se bazeze pe o versiune de compromis, care a fost ulterior reciclată ținând cont de modificări suplimentare făcute în ansamblul Louvre În cele din urmă, în - , a fost construită fațada estică; Autorul structurii a fost doctorul și matematicianul Claude Perrault El a modificat proiectele anterioare, perpetuând puterea monarhului francez De asemenea, Perrault a apelat la colonada, încercând să obscureze complexul existent al palatului medieval târziu, dar în creația sa apare o severitate clasicistă fără precedent Deasupra primului, mai clar, clar structurat, nivelul subsolului, colonada alungită, colțurile sale sunt marcate cu compoziții arhitecturale asemănătoare cu arcade triumfale Axa centrală a fațadei este accentuată de asemănarea intrării templului cu frontonul Astfel, complexul Palatului s -a dovedit a fi un element îmbogățit al arhitecturii templului O caracteristică distinctivă și repetată repetată a acestei lucrări a fost utilizarea coloanelor duble corintene Disputa despre fațada Louvre și soluția în favoarea schemei clasice academice sunt foarte importante pentru înțelegerea rolului artei în Franța absolută Cu toate acestea, nu există nicio îndoială că nu este regele însuși, ci atotputernicul ministru Kolbert a stabilit principalele direcții ale politicii Luvrul a fost paradigma acestui fenomen În , ministrul a anunțat o competiție pentru crearea unui mandat „francez” pentru proiectarea curții Louvre În ceea ce privește camerele palatului, ideea iubită a lui Kolbert a fost decorarea camerelor cu simboluri ale diferitelor țări ale lumii, care trebuia să creeze iluzia lumii în miniatură, controlate de regele Franței După finalizarea fațadei, presiunea frontului și propriile planuri ale lui Ludovic al XIV -lea au pus capăt proiectelor sale Regele s -a îndreptat către planul său iubit - restructurarea moșiei de vânătoare din Versailles, lângă Paris Louis Leva și Jules Arduen Mansar Versailles, Palat Fațadă de grădină, - Andre Lenotra și Jules Arduen- Podul Versailles, grădini Fântâna Latona cu vedere la marele canal - în partea de jos: Versailles, palat și grădini Gravură Israel Sylvester Sfârșitul secolului XVII Versailles Versailles a devenit cel mai cunoscut palat european, nu numai datorită dimensiunii sale, splendorii decorației și unui plan pentru această epocă, ci și pentru că a exprimat cel mai organic ideea puterii absolute Versailles nu este un palat al muritorului supus, precum o mănăstire și o curte din Filip al II -lea în Escoral În conformitate cu Paul al III -lea, o idee similară a fost implementată în reamenajarea Piazza del Popolo, care a fost extinsă spre est în direcția Pinchio și paralelă cu Via Babuino Spiritul teatrului și politica puterii în ansamblu se declară în desenul străzilor și piețelor, așa cum demonstrează strategia de planificare urbană a lui Paul al III -lea, care a fost deja în epoca contra -formei prin Papalis din Biserica Il Iesa spre Capitol Capitol, ca Catedrala St Petra, era centrul propriu al orașului Planul Romei, prezentat în desenele lui Bufallini sub Paul al III -lea, în , și restaurat Nolly în , ne dezvăluie câteva detalii despre procesul de transformare a orașului (vezi Fig ) Planurile reproduse aici reprezintă fragmente din fresco create sub Papa Sikst V (vezi Fig ) Primul este reprezentat de proiectul bine cunoscut al Pia Michelangelo, aprobat de Papa Piyim IV Această schemă reflectă interesul pentru extinderea orașului și răspândirea teritoriului său în districtul Kampo Marzio Inițial, tăticii au căutat să limiteze limitele orașului prin zone dens populate construite în Evul Mediu târziu și Renașterea timpurie Cu toate acestea, construcția Via Pia mărturisește la începutul procesului de urbanizare a orașului înconjurător al spațiului deschis, întinzându -se până la zidurile Awreliene și umplută cu numeroase monumente din trecut, cu biserici creștine timpurii, vile și grădini Ca și Capitolul Via Pia, conceptul de teatru pune în mod constant în viață Strada era o galerie impresionantă de monumente de la Dioscuri antice la Palazzo Quiinale și Port Pia, construită conform proiectului Michelangelo Papa Gregory XIII a folosit prin Pia ca model atunci când a reconstruit bazilica creștină timpurie San Giovanni în Laterano și Santa Maria Majore Cu toate acestea, principala sa contribuție la reconstrucția orașului a fost faimosul edict din , care a fost o scuză Idei de beneficii publice și au creat o bază legislativă pentru construcția barocă la Roma pentru următoarele două secole În conformitate cu edictul, a fost permis să construiască noi străzi, să „îndrepte” și să le extindă pe cele existente De asemenea, a servit ca un impuls pentru construcția de noi cartiere ale orașului și reconstrucția Centrului Medieval Acesta este un simbol al dominației eterne, reședința Regelui Soarelui, a cărui viață și lucrări au avut o natură înălțată, neobișnuită și, prin urmare, au fost strict reglementate și ritualizate Arhitectura și iconografia au îmbunătățit acest efect Inițial, în , complexul a fost extins și a găsit un plan în formă de P Restructurarea pe scară largă a micii case de vânătoare din Ludovic al XIII -lea a fost deja în în plină desfășurare Regele a atras activitatea lui Leo, LeBrin și Lenotra, care au dezvoltat deja noi concepte arhitecturale în același vikont-dvorz al ministrului său dracu Caracteristicile distinctive ale acestui proiect au fost imersiunea reședinței în mediul natural și locația sa „între grădină și curte” Primii pași au fost determinarea structurii nucleului clădirii, care a fost acum deschisă în grădină cu o terasă largă, apoi aprobarea planului general și, în sfârșit, a așezat un parc vast În - , când a fost înființată în sfârșit dominanța Franței în Europa, regele a decis să transfere reședința către Versailles Complexul a fost refăcut de Jules Arduen Mansar, în vârstă de treizeci de ani Timp de mai bine de treizeci de ani, el a condus restructurarea lui Versailles; Uneori, până la de oameni au luat parte la muncă Arduen-Mansar a început prin crearea unei singure compoziții a fațadei de grădină, construind o galerie de oglinzi pe locul terasei (finalizată în ) Astfel, stăpânul a spus monumentalității spațiale - în spiritul clădirilor lui Francisc I din Fontainebleau Vechiul nucleu al clădirii a devenit parte a apartamentelor regale din Ludovic al XIV -lea În centru se afla o convulsie monarh situată pe axa care mergea de la est la vest, deoarece rutina zilnică a Zilei Regelui și mișcarea sa ar trebui să aibă aceeași direcție ca calea Soarelui Din sediul adăugat la stânga, situat în sud, au servit camerele reginei Maria Teresa, iar cei din nord au devenit adoptivi Acesta din urmă s -a încheiat la scara ambasadei și la salonul lui Hercules În aceste camere, au avut loc ceremonii și recepții oficiale Nord ( - ) și Sud ( - ) Aripile Palatului formează a doua Curtea Regală; Aceste clădiri ale mansardei au completat miezul trei mai important al palatului care înconjoară curtea de marmură originală Fațada de peste m lungime face o impresie impresionantă Nivelul inferior poartă un etaj al doilea linie frontală, cu coloane ionice plasate prin lacune verificate precis Pilastrii ionici încadrați înalte - cu podeaua până la tavan - ferestre care permit luminii să se toarne în interiorul palatului Nivelul superior este încununat cu Attik pe care sunt plasate trofee militare Filiber Leroy Versailles, Marble Yard, Decorarea fațadei lui Louis Leo și Jules Arduen Mansar Fragment din fațadă și capelă -vid din parc Jules Arduen-Mansar și Robert de Cott Versailles, Capella, - Curtea de marmură (vezi stânga) a fost și rămâne cu inima ansamblului Palatului Versailles Aici a ieșit ferestrele Royal Chambers El este precedat de Curtea de Miniștri și de Curtea Regală, îndrumând constant vizitatorul spre intrare Numele curții de marmură provine din materialul plăcilor alb -negru cu care este pavat Acesta a fost văzut ca elementul central al complexului încă Filiber Leroy, care a construit reședința pentru Ludovic al XIII -lea Fațadele clădirilor care formează curtea au fost re-proiectate sub Louis XIV Louis Leva și Jules Arduen Mansar Pentru a crea un aspect reprezentativ, au folosit balustrade, busturi, statui și vaze Fațada principală a decorat balconul cu un grătar aurit, susținut de patru perechi de Pilster Curtea Regală, situată ușor deasupra marmurii, a fost recreată în Capela Palatului (vezi partea de sus și dreapta), care ocupă un spațiu extins în aripa nordică, este unul dintre cele mai impresionante probe ale arhitecturii bancare târzii franceze Început de mansardă în și finalizat în de Robert de Cotta înconjurat de galerie, biserica combină motive clasice, medievale și baroce, iar schema generală seamănă cu Saint-Whales Construcția a fost destinată inițial să glorifice măreția monarhiei franceze Decorare luxoasă, iluminare strălucitoare și contrast intenționat între lumină, piatră de perete și fundal albastru Jules Arduen-Mansar și Charles Lebren Palatul Versailles, Salon of War - împotriva: Jules Arduen-Mansar și Charles Lebren Galeria Versailles Palace Mirror a început în Freschok (Antoine Kuapel) anticipează estetica următoarelor decenii Galeria oglinzilor adiacente acesteia, adoptivele și saloanele de război și lumea formează o enfiladă de „apartamente mari” asociate cu grădina Au servit ca un fond magnific pentru festivitățile de judecată în onoarea oaspeților înalți Galeria de oglindă șaptezeci de metri (vezi dreapta) a fost Acesta a fost finalizat în în cadrul proiectului lui Francois Mansar Designul interior a fost creat de Charles Le Bregin, care a deschis și a folosit, potrivit LeBrin, o „ordine franceză” specială În ansamblul galeriei oglinzilor, abilitatea artistică unită cu varietatea de motive de complot, inclusiv un ciclu alegoric extins dedicat istoriei Franței momentul încheierii lumii în Nimegen Principala descoperire a fost utilizarea posibilităților de lumină reflectată de nenumărate oglinzi Aceștia au refractat în mod capricios razele soarelui sau flacăra lumânărilor, ca și cum ar întruchipa expresia metaforică „King-King” Pe părțile laterale ale galeriei se aflau saloanele de război (vezi mai sus) și lumea, al căror program glorificat Exploatările militare ale regelui În primul Louis XIV este înfățișat de dușmanii câștigători, al doilea este dedicat prosperității care i -a însoțit regula În compoziția salonului războiului, domină monumentalul Oval Bas -Relief al operei lui Kuzevo, pe care Louis apare pe câmpul de luptă Teatrul Regelui Soarelui Era barocă a sugerat că întreaga lume este doar o decorare pentru prezentarea comediei umane Acest concept este confirmat de faptul că numeroase lucrări despre istorie, cultură și științe sociale au fost numite „Teatrul bisericii”, „Teatrul istoric și politic ceremonial”, „Teatrul puterii” și similar cu ele Tratatele au descris evenimente și fapte, dar, în același timp, și -au oferit interpretarea „regulilor jocului” Astfel, viața a devenit o poveste sau chiar o legendă, Fiecare eveniment social s -a transformat într -o ceremonie, iar monarhul a devenit o întruchipare vie a ideii puterii sale divine Viața lui Ludovic al XIV -lea reflectă perfect principiul descris mai sus Curtea a fost considerată ca microcosmos a universului, iar regele a condus ca Jupiter, Apollo sau pur și simplu soarele, acoperind tot ce este în jur cu razele sale Această idee se întoarce la surse creștine antice și timpurii De exemplu, Virgil în „Bucolici” descrie un nou secol „de aur”, în care domină regele În timpul domniei primului împărat creștin Constantin, se credea că această profeție a anticipat nașterea lui Isus Hristos, Fiul lui Dumnezeu La începutul New Age, mitul soarelui a fost legat de ideea statului utopic, cum ar fi, de exemplu, în opera lui Tommaso Campanella „City of the Sun” ( ) Ulterior, după chipul Dumnezeului Soarelui Apollo, a fost înființată iconografia lui Apollo Musaget, adică liderul Muses Unul dintre cele mai semnificative elemente ale culturii instanței din epoca barocă a fost încurajarea artelor și științelor în relația lor armonică care contribuie la realizarea lumii universale În timpul descris, sistemele simbolice complexe au fost răspândite, iar scenele, portretele, monumentele, monumentele și un pan -genre în literatură au jucat un rol important în acest sens Deasupra stângă: Louis XIV în rolul lui Apollo, din seria lui Henri Gisses „Night Ballet”, Paris, Biblioteca Națională stânga: „Regele dă o audiență ambasadorilor din Siam”, de la almanahul de la curte pentru Paris, Biblioteca Națională pe dreapta: Versailles Palace Dormitor Louis XIV Arcul triumfal pe noua piață de gravură pe cupru din seria „Intrarea triumfală”, Cea mai mare importanță în această cultură sunt acele simboluri care personifică monarhul Ziua lui Ludovic al XIV -lea a fost asemănătoare cu mișcarea soarelui pe bolta cerească Fiecare acțiune, începând cu trezirea și se termină cu plecarea în pat, inclusiv mese, tehnici și chiar o plimbare în grădină, a obținut un sens simbolic și a fost o metaforă pentru prezența divină a luminii Cărți dedicate ceremoniilor complexe de înregistrare a protocolului și lungi, care au fost ținute în aer liber, uneori în viziunea deplină a oamenilor obișnuiți Cel mai important moment al acestui ritual a fost să se ridice, când regele a părăsit patul și s -a îmbrăcat la soare Arc triumfal lângă fântână Saint-Sea, o gravură pe cupru din seria „Intrarea triumfală”, Înainte ca monarhul să reușească să se ridice din cutia regală și să fie complet îmbrăcat, ceasul a trecut Curtenii erau prezenți cu toate procedurile toaletei: apropierea de rege le -a permis să atingă această glorie divină Evident, atât palatul în sine, cât și întregul program al decorației sale s -au bazat pe acest concept În Versailles, reședința Regelui Soarelui, fiecare cameră a devenit un fel de personificare a ideii dominante a măreției lui Ludovic al XIV -lea, iar zona vieții private nu a existat de fapt În inima ansamblului, strict pe linia mediană a Curții de marmură din Ludovic al III -lea, care se întind exact de -a lungul axei de la est la vest, există o cameră de dormit regală, unde a avut loc ceremonia de toaletă de dimineață Această cameră a servit în același timp Locul de cult și Focusul puterii În centrul real și semantic al palatului, scara ambasadei a condus - cea mai importantă scară din față a erei baroce Mai târziu a fost sacrificat la reamenajare și distrus Ascensiunea vizitatorului și mișcarea monarhului de -a lungul acestuia au fost trimise cu grijă specială „Apartamentele principale”, pentru care LeBren a creat o întreagă galerie de imagini alegorice ale zeilor, a servit în principal pentru treburile statului Mai târziu au fost deschiși să viziteze membrii înaltei societăți Acolo, publicul s -ar putea distra și a dansa de trei ori pe săptămână Acest gest regal al regelui a fost conceput pentru a -și demonstra apropierea și unitatea cu oamenii Se confruntă cu proiectele timpurii, în care tema lui Hercules, Galeria oglinzilor și saloanele adiacente de război și lumea au fost decorate cu scene din „Istoria regelui din lume în Pirinei în lume în Yimwegens” Interpretarea oficială a picturilor murale aparține stiloului scriitorului Francois Charpentier, care a creat semnături scurte la imagini Cu toate acestea, camerele de lux au fost utilizate doar pentru tehnici mari, deși programul de peisaje a fost publicat în publicații precum Mercure Talent, o știre lunară a instanței Parcul era la fel de important ca palatul (vezi S , ) Casele sale de vară, fântâni, arbori și grupuri sculpturale au constituit o decorare excelentă pentru sărbătorile grandioase Până în , Versailles a glorificat producția „Bucuria insulei fascinate” în parcul său - o reprezentație creată în onoarea reginei (sau, mai degrabă, așa cum au suspectat contemporanii, în onoarea lui Mademoiselle de Lavalier, amanta lui Ludovic al XIV -lea) , la care a luat parte regele însuși, care a îndeplinit executarea rolului cavalerului Sir Roger Culmea sărbătorilor a fost distrugerea Palatului Altsina în a treia zi din cauza unei artificii uriașe Structurile temporare au fost ridicate pentru astfel de provoze, participând la performanță și apoi expuse În timpul tinereții sale, Louis XIV a luat parte personal la spectacole teatrale În perioada cuprinsă între și , el a dansat în „baletul de curte”, jucând printre altele și rolul lui Apollo Festivitățile și clădirile speciale ridicate pentru sărbători au jucat un rol semnificativ în arta epocii baroce Gravurile și amintirile martorilor oculari ne -au oferit posibilitatea de a înțelege importanța acestor idei pentru istoria culturii Și -au păstrat semnificația, indiferent dacă au fost create pentru amuzamentul instanței sau pentru mulțimea orașului Sărbătorile au permis oamenilor obișnuiți să fie distrași de la cerealele din viața de zi cu zi Solemn sus: Henri este testat „Kolber reprezintă membrii Academiei Regale de Științe Ludovic al XIV -lea”, Canvas, ulei, x cm Muzeul Palatului Versailles in centru: Performanță de seară în Curtea de marmură Dintr -o serie de gravuri „Bucuria insulei înlănțuite”, „Day First”, în partea de jos: Jean Lepotre „Artificii pe canalul mare pe august ” Gravură din Muzeul Palatului Versailles Înscrierile regelui, care au moștenit tradițiile medievale la procesiunile care traversează întregul oraș, au imitat întreaga Europă Pentru ei au scris programe uimitoare, au inventat bijuterii de lux, au construit arcade triumfale din lemn Triumful devine o expresie a doctrinei de stat; Imagini ale lumii ideale participă la vedere Virtutea învinge viciile, credința triumfă asupra neajunsului, Ordinul depășește haosul În centrul acestei armonii a lumii se află regele, cantitatea constantă, favorita zeilor și, prin natura sa, creatura asemănătoare lui Dumnezeu Întregul oraș a servit scena pentru această reprezentație, străzile sale și, mai important, pătratele, s -au transformat într -o sală de bal, apoi într -un teatru, apoi la locul de execuție Mediul a servit ca parte a unui decor complex, un fel de fundal, pe care s -a desfășurat o imagine serioasă și înălțată a lumii ideale Ceremoniile teatrale de acest fel cu funcțiile lor ideologice și de divertisment au provenit din sărbătorile civile și religioase În comemorarea vizitelor de stat, prezentări la regele prinților, zilele de naștere și chiar decesele, au fost aranjate procesiuni scumpe și au fost construite structuri arhitecturale cu această ocazie Sărbătorile bisericii, cum ar fi, de exemplu, procesiunile pentru săptămâna de Paște și în vacanța trupului Domnului, au fost de natură teatrală Natura temporară a clădirilor triumfale și a cadrului cronologic strict au fost interpretate ca un semn al mortalității tuturor lucrurilor și al vitezei timpului Sensul alegoriilor sacre și seculare a fost spectatori clare și fără educație -cum parcele simbolice și metafore verbale și vizuale Figurile retorice și emblema erau mult mai clare decât un om din epoca barocă decât contemporanul nostru Festivitățile judecătorești sunt rezultatul operei comune a artiștilor și mecanicii Crearea motivului adecvat pentru structura figurativă și mise teatrale -encenes a fost considerată o lecție efectuată prin sens artistic ridicat Astfel, fenomenul, prin apariția sa obligată de interacțiunea diferitelor tipuri de artă, este numele unei opere sintetice Jacques Gabriel Versailles, micul Trianon, - Curtea din față Richard Mick Versailles, micul parc Trianon Templul iubirii, împotriva: Jules Arduen-Mansar Versailles, colonada lui Small Trianon, - Decizia ansamblului parcului a avut o importanță deosebită pentru dezvoltarea ulterioară a arhitecturii palatului, deoarece aceasta, la fel ca reședința în sine, a avut un scop ceremonial, prezentând evenimente curente într -o formă alegorică Parcul a fost destinat divertismentului, care, cu toate acestea, a ascultat protocolul și a servit ca un decor natural pentru numeroase festivități de judecată Printre bijuteriile arhitecturale ale parcului Versailles se numără Trianon, situat lângă sera realizată de Jules Arduen-Mansar Trianonul de porțelan construit pe locul satului cu același nume a fost conceput ca un loc retras pentru datele lui Ludovic al XIV -lea și Madame și Montespan Această structură, deși era perfect localizată și complet acoperită cu o țiglă delteală, nu era încălzită și era destul de incomodă Prin urmare, în - a fost înlocuit de un mare trianon În doar șase luni, Arduin Mansar a construit un pavilion temporar cu o sală de coloană deschisă și aripi cu un etaj Proiectul său talentat s -a bazat pe prototipuri italiene, iar locația camerelor a fost determinată de considerente de comoditate În ansamblu, Trianon a anticipat apariția unei abordări mai sofisticate pentru rezolvarea problemelor arhitecturale Esența sa este un concept mai puțin ceremonial și mai intim de interpretare a spațiului Aproape optzeci de ani mai târziu, Louis XV a ordonat să construiască un mic Trianon pentru Madame de Pompadur preferat Jacques Gabrielle, student al lui Arduen-Mansar, i-a oferit apariția vilei Palladian O închinare similară a antichității clasice poate fi văzută în Templul Iubirii, completată în de Richard Mick - arhitectul preferat al Maria Antoinette Deși curtea s -a mutat la Versailles, Paris a rămas centrul pentru dezvoltarea arhitecturii Academia de Arhitectură, care, fiind o instituție de învățământ și cea mai recentă instanță în rezolvarea problemelor profesionale, a izbucnit o dispută acerbă între președintele său Francois Blonde ( - ) și Claude Perrault ( - ) În timp ce Blondel, recunoscând o anumită libertate creativă de interpretare, considerată arhitectură antică cea mai importantă primară pentru interpretările ulterioare, Perraults, care s -a angajat în științe naturale, a apărat dreptul la un tratament mai gratuit cu canonul clasic În opinia sa, imitația anticilor nu ar trebui să fie o lege nescrisă pentru stăpân Charles Perrault, fratele Claude, a apelat la acest subiect publicând lucrarea „Comparația celor antice și noi” ( - ) Lucrările în care opiniile teoretice ale Perrault au fost cel mai pe deplin întruchipate au fost Observatorul de la Paris, a cărui construcție a început în Clădirea combină elemente arhitecturale clasice, dar natura generală a interpretării structurii este determinată de scopul său funcțional Punctul de vedere al blondei este cel mai adecvat exprimă modul în care a construit porțile din septembrie Denis ( - ) - un arc triumfal monumental, ridicat pe baza celor mai sofisticate calcule proporționale și, așa cum au spus, a combinat calitățile celor mai bune clădiri antice Liberal Bruan Și Jules Arduen Mansar Paris, biserica casei cu handicap - Tip de luare de mită Francois Mane ar Proiectul Capelei Bourbonului din Saint-Denis, împotriva: Liberal Bruan și Jules Arduen-Mansar Paris, biserica casei Dezactivat, - Regula la care, pornind din colțurile clădirii, pereții dobândesc o relief mai profund și ritmul axelor se schimbă În comparație cu fațadele lui Lemersier, asemănătoare cu un decor teatral sau cu un clasicism uscat al blondei, Biserica Casei persoanelor cu dizabilități este mai strâns legată de barocul roman Interiorul este dominat de o cupolă înălțime de m cu o Okulus de deschidere Spațiul de luare de mită este continuat prin traversarea mânecilor traversării încrucișate în unghiuri drepte, iar cupolele suplimentare sunt amplasate deasupra colțurilor construcției Ca și în Val de Grass, acestea sunt în diagonală în ceea ce privește zona Medocrace Ordinea uriașă corinteză subliniază predominanța liniilor verticale În Catedrala Casei persoanelor cu dizabilități, principalele axe sunt indicate de coloane în picioare libere Opinia generală a complexului și decorarea sa sugerează că trebuia să devină mormântul lui Ludovic al XIV -lea Cu toate acestea, în loc de el, un alt monarh și -a găsit ultimul adăpost aici În , Visconti a construit o criptă în centrul catedralei, iar Napoleon a fost înmormântat în ea Volumul central al clădirii este aproape de proiectul Capelei Bourbons în septembrie Denis, realizat de Francois Attic Deși acest plan ambițios nu a fost niciodată realizat, acesta a dat naștere multor imitații, inclusiv Catedrala Sf Paul din Londra, construită de Christopher Ren Jules Arduen Mansar a fost un arhitect francez de frunte de la sfârșitul secolului al XVII -lea Fiind principalul constructor de Versailles, în a devenit controlorul general și chirurgul clădirilor regale El a creat două ansambluri de importanță importantă de formare urbană: rotunjită în termeni de victorie ( - ) și Piața Vandom, unde trebuiau localizate o serie de instituții regale Studenții din Arduin-Mansar și-au trecut moștenirea în generațiile următoare, iar modul de maestru a influențat arhitectura franceză în secolul al XVIII-lea Epoca regenței și a rococoului Criza politică și apusul puterii coroanei franceze au implicat schimbări în arhitectură Consecința directă a acestor evenimente a fost o încetinire sau o oprire completă a construcției Cu toate acestea, nimeni altul decât Arduen-Mansar, creatorul lui Versailles, nu a devenit autorul celui mai matur monument al barocului francez În , arhitectul a condus lucrările la construcția casei persoanelor cu dizabilități, începută cu șase ani mai devreme decât liberalul Bruan Construcția acestei clădiri a fost un plan regal care vizează asigurarea plecării soldaților pensionari Catedrala casei persoanelor cu dizabilități a fost consacrată în Combinația dintre schema unei biserici simple a soldatului și ideea unei clădiri centrice dau naștere la sinteza a două forme arhitecturale: un plan pătrat cu o intrare, proiectat de un portal și un tambur și o cupolă dominantă în compoziție Și din nou, coloanele în picioare libere reînvie planul fațadei de la bază la cupolă, spunându -i o plasticitate extraordinară Privirea privitorului atrage partea centrală a compoziției, în VA pentru comenzi regale În mod indirect, acest lucru a afectat faptul că cea mai mare parte a ordinelor emana acum din aristocrație și, prin urmare, din provincie Tipul principal de structuri nu au fost complexe monumentale ale palatului, ci mai multe case private de cameră În această perioadă, construcția nu folosește decorarea luxuriantă a fațadelor, care a fost folosită sub Louis XIV În același timp, este consolidată dorința de o elaborare mai sofisticată a decorației interioare, ceea ce a contribuit la crearea de spații mai confortabile și a fost mult mai convenabilă în uz casnic Aristocrația, forțată anterior să -l urmeze pe regele din Versailles, acum se putea întoarce liber la Paris, mai ales că razele Regelui Soarelui erau deja decolorate Aceasta a însemnat că paletele frumoase ale orașului au apărut peste tot, construite în conformitate cu mostre din secolul al XVII -lea, al căror interior era, totuși, mai complex și mai divers decât în ​​epocile anterioare Parcele înguste sau incomode de arhitecți au obligat arhitecții să întocmească proiecte adecvate Putem vedea ecourile acestui proces în decizia hotelului Amelo ( ) Pentru el, Germain Boffran ( - ), student și asistent Arduen-Mansar, a găsit o nouă soluție Complexul este situat în jurul unei curte ovale adânci, iar camerele care o ocolesc sunt pentagonale în plan Pierre-Aleksis Delamer opus: Hotel Subiz Gemymen Boffran Curtea și fațada din față, au început în și Charles-Joseph Natuer Hotel Subiz, Princess Salon, Natura radicală a trecerii de la atenția la decorarea fațadelor grandioase, la decorarea interioarelor este clar urmărită în hotelul Subiz În timp ce fațada sa de grădină a fost construită în imaginea și asemănarea lui Versailles (Pierre Alexis Delamer, începută în ), în interpretarea spațiilor rezidențiale, există o căutare a unor noi moduri de organizare a spațiului Proprietarul proprietarului, urmașul a două familii influente, i -a convins pe părinții săi să -l respingă pe Delamer și să se întoarcă la Boffran, care avea o reputație de creator calificat de planuri și interioare Pentru palat, arhitectul a proiectat mai multe camere conectate de spații ovale Printre cele mai elegante camere din această perioadă se numără interiorul prințesei, decorat cu lovituri și pânze ale artistului Charles Joseph Natuer Aici, un nou stil apare în forma sa cea mai completă: o ușurare a aurită care imită ramurile copacilor care vede că pergola este bucle de -a lungul pereților și tavanului În ciuda libertății de interpretare, decorarea este perfectă din punct de vedere tehnic și absolut verificată Panouri cu arcuite Capetele alternează cu oglinzi înalte care creează un sentiment de spațiu mare și repetă în mod repetat motivele decorației rafinate O tehnică izbitoare este o linie foarte înaltă, care separă pereții de tavan și decorațiuni de stuc curgând prin cornișa principală Culorile albe și delicate de gri-verde creează o atmosferă de seninătate în cabină Imaginile cu psihicul, plasate în spațiul dintre ferestre și tavan, spune povestea psihicului - acest lucru servește ca un nou semn că stilul magnific al decorației, comun în epoca anterioară, a dat loc unui stil de viață și mai sofisticat pentru sensibilitate Noul stil, care ulterior a numit numele „rococo” (din cuvântul „rocale”, care înseamnă „coajă”), a fost răspândit în al doilea deceniu al secolului al XVIII -lea Its characteristic features were the division of walls into vertical panels, mirrors and dezedports, dividing the ceiling into a set and a ceiling, using such decorative motives as cartouches, lambrequins and, of course, a shell-the main element of the decoration of the Stil rococo Între timp, acesta din urmă a fost bine cunoscut în epoca barocă și chiar, într -o anumită măsură, în perioada de renaștere și manierism În Versailles în sine, formele timpurii ale unui stil nou pot fi găsite în decorarea unor camere și în decorarea marelui Trianon În epocă Regent Sve, când puterea era în mâinile ducelui de Orleans, aceste motive decorative, încă înscrise în compoziții simetrice, încep să împingă arhitectura pe fundal, iar mai târziu au început să fie localizate într -o manieră asimetrică capricioasă În Franța, „genul pitoresc”, cum a fost numit Rococo la acea vreme, a devenit obiectul atacurilor violente Au provenit în principal din cercuri academice care au continuat să considere clasicismul singurul domeniu potrivit pentru utilizare în construcții Voltaire, în „Templul gustului său”, a anunțat opinia acelui grup de experți, care a numit noul stil de stil complet barbar care a înlocuit epoca de aur a lui Ludovic al XIV -lea În practică, ambele stiluri au existat în paralel sau s-au completat reciproc, întrucât chiar și artiști decorativi au primit pregătire academică sau și-au început activitățile creative în echipa Arduen-Mansar Rezultatele încântătoare ale acestei combinații pot fi văzute în grajdurile Dukes of the Bourbons construite de Jean Oils (aproximativ - ) În soluția acestui „palat pentru cai”, unele elemente ale arhitecturii Versailles sunt cu adevărat utilizate, iar detaliile interpretate liber ale barocului francez sunt completate cu noi motive decorative Unul dintre cei mai influenți maeștri ai primei jumătate a secolului al XVIII-lea a fost Robert de Cott ( - ), precum și student și Jacques Ober Chantilly, - grajduri Paulsistul lui Arduen-Mansar În , arhitectul a călătorit în Italia cu Jacques-Gabriel, iar în același an a fost numit președinte al Academiei Franceze de Arhitectură După moartea mansardei, el a devenit „primul arhitect al regelui” Ca și predecesorul său, De Cott și -a folosit poziția pentru a urmări o anumită politică în domeniul construcției În Paris, a ridicat multe hoteluri și a reconstruit hotelul de wede-ru al mansardei, în conformitate cu gustul modern Întrucât arhitectul avea la dispoziție un atelier arhitectural bine organizat, el a lucrat simultan la implementarea mai multor proiecte simultan Printre ele se numără planurile palatelor din Würzburg, Byla, Schlishaim, construcția Palacio Real în Madrid și Rivoli Chateau, lângă Torino El a fost, de asemenea, autorul mai multor proiecte de planificare urbană, de exemplu, Piața Bel-Klekur din Lyon, Piața Regală din Bordeaux și palatele reprezentanților clerului bogat, care a avut o influență puternică asupra dezvoltării arhitecturii franceze Cu toate acestea, de Cotta, în majoritatea cazurilor, poate fi considerată un designer, deoarece întruchiparea planurilor sale a rămas cu meșteri locali Astfel, arhitectul Strasbourg Massol a implementat cel mai magnific proiect al său - Palatul Rogan, reședința episcopului din Strasbourg Elementul dominant al acestei clădiri, conceput ca un hotel monumental, a fost fațada sa cu fața spre râul Ilm Peretele este împărțit în șaptesprezece secțiuni indicate prin deschideri de ferestre, iar centrul compoziției este alocat printr -o ordine uriașă Așa cum s -ar putea, arhitectul local a rămas fidel planurilor profesorului său orbit ulterior și chiar a completat construcția cu câteva detalii în conformitate cu dorințele sale Rolul lui Robert de Cotta în răspândirea arhitecturii franceze în Europa este extrem de important: atelierul său într -o măsură mai mare decât orice teorie arhitecturală a contribuit la succesul stilului baroc Provinciile au căutat să -și declare dorința de a -și dezvolta propria tradiție de arhitectură Aici, cel mai elocvent exemplu este reședința fiului -in -law al lui Ludovic al XIV -lea Stanislav Leshchinsky în Nansi Arhitectul său de curte Emmanuel Ere de Rorn, student al lui Boffran, a construit un palat minunat asociat atât cu vechiul oraș Fortune, cât și cu unul nou, construit conform planului obișnuit Clădirea este considerată unul dintre principalele monumente de planificare urbană din Rococo Robert de Cott și Massol Strasbourg, Palatul Rogan - Gemymen Boffran și Emmanuel ere de root Nancy, Palatul guvernamental, fațadă Emmanuel ere de root Nansi, Piața Regală (acum Piața Stanislav), Fântâna și barele operei lui Jean Lamura " - - împotriva: Victor Louis Bordeaux, Teatrul Bolshoi, Staircase, - sus: Jacques-Germain Suffloo Paris, Panteon (înaintea Bisericii Sf Genevieve) A început în în partea de jos: Jacques Gabriel Bordeaux, Exchange, - faţadă clasicism În „Tratatul său despre arhitectură” din , Abbot-Jesit Mark-Antoine Lozhier a cerut revenirea la tradiția antică a arhitecturii Teoria sa a fost adoptată favorabil de susținătorii clasicismului Acest partid și -a păstrat influența chiar și în timpul regenței și în epoca dominanței stilului rococo Fundația Academiei Private din Jacques-Franesu Blonde ( - , care nu trebuie confundată cu Francois Blond) timp de zece ani mai devreme pentru a crea o instituție care ar putea educa arhitecții tineri în conformitate cu spiritul și scrisoarea idealului antic Ca și peste tot în Europa, influența moștenirii grecești antice a fost extrem de puternică și, uneori, au fost făcute tot mai multe încercări de adaptare la condițiile locale și la situația actuală Arhitectul care a știut să satisfacă cele mai contradictorii dorințe din clădirile sale a fost Jacques-Gabriel ( - ) Cea mai semnificativă lucrare a fost micul Trianon din parcul Versailles Volumul de blocare al acestei structuri decorative de către fațada de grădină este completat de peristilul corintez În acest caz, conceptul autorului este aproape de scrierea de mână creativă a neopalladienilor britanici și interpretarea lor despre ideea vilei Aceeași atitudine delicată față de natură și spațiul deschis înconjurător se distinge prin zona lui Ludovic al XV -lea, acum zona consimțământului Opera lui Jacques Zherman Suffloo este o opțiune mult mai strictă de interpretare a aceluiași subiect După ce a primit un ordin pentru construcția Bisericii Sf Genevieve (construcția a fost realizată din ), arhitectul a visat la sinteza „armoniei grecești și a spiritualității gotice” În ceea ce privește templul - Crucea greacă, fațada sa este decorată cu un portic Soluția neoclasică a interiorului creează un sentiment de ușurință, în contrast cu inerent lucrărilor academicienilor de severitate În timpul construcției fundamentelor Crucii de mijloc, acestea au fost consolidate astfel încât să poată ține cupola monumentală Această biserică, a cărei apariție, întâmpinată drept „primul exemplu de arhitectură perfectă”, a fost reconstruită în epoca Republicii și a devenit panteon Un exemplu caracteristic al dezvoltării artei franceze din a doua jumătate a secolului al XVIII -lea este interiorul catedralei din Arras Este o altă încercare de a combina gotic cu caracteristicile arhitecturii clasice Aici Pierre conține Divri ( - ) a conectat bazilica cu colonada corintenă, motiv pentru care spațiul a devenit mai ușor și transparent A existat o tradiție mai stabilă de a folosi un stil neoclasic în structurile ridicate conform unui proiect mai gratuit Așa a fost, de exemplu, cu teatrele publice libere de dictatura culturii judecătorești Victor Louis ( - ) între și a construit un teatru în Bordeaux, care contemporanii au considerat cei mai buni din lume Afară, clădirea este decorată cu o coloană portico; Antabalantul său extins provoacă, de asemenea, admirație Scara maiestuoasă a influențat, fără îndoială, arhitectura Marii Opere din Paris Claude Nicola Leda Orașul Sho, Ark-e-Senan, Clădire de birouri în centrul ansamblului Orașul Sho pe arbuști de sare din Ark-e-Senan anticipează clădirile din epoca Marii Revoluție Franceză Claude Nicola Leda ( - ) a fost teoreticianul arhitecturii, copleșit de ideile sociopolitice El a creat un proiect eliptic în ceea ce privește orașul, în conformitate cu atitudinile patriarhale ale managerului care se concentrează în jurul casei Această structură de planificare a fost combinată cu utopia moralistă Conceptul general al complexului se apropia de schema tradițională, dar apariția structurilor individuale a devenit inovatoare Crescătorii maro sunt decorați cu detalii asemănătoare cu stalactitele, un atelier pentru fabricarea jantelor Rezolvat sub forma unui disc cu inele concentrice Modul de leda în acest ansamblu este caracterizat prin volume cubice lipsite de bijuterii care întruchipează ideile abstracte ale autorului El a jonglat cu ușurință o varietate de forme arhitecturale împrumutate din istorie sau prin propria sa apariție a propriei sale imaginații Led i -a combinat cu libertatea necunoscută contemporanilor săi În același timp, obiectivul său nu a fost să reînvie limbajul arhitectural al trecutului, ci mai degrabă în crearea unor forme mai expresive - „arhitectură vorbind” Esența sa nu ar fi trebuit să fie deschisă în tratate teoretice complexe, ci prin sentimente și, în principal prin mediul natural Chiar și în Curtea Regală, obosit de eticheta ceremonială, dar, în același timp, complet neobișnuit de debutul erei schimbării, visul paradisului Pământului părea pierdut Viața în armonie cu natura - desigur, o formulă foarte condiționată - a promis eliberarea de realități neplăcute ale existenței de zi cu zi Această tendință și-a găsit expresia în clădirile lui Richard Mika ( - ), creată de el pentru Maria Antoinette în parcul Versailles Vorbim despre o fermă țărănească cu o moară și lapte Ansamblul a inclus și un teatru, o bibliotecă și un templu al iubirii Astfel, ideile formulate în arhitectura de grădină engleză adoptă acum practica de construcții franceze Cu toate acestea, această idilă a fost înșelătoare: ferma a devenit ultimul proiect implementat în Versailles în ajunul Revoluției Câțiva ani mai târziu, Mick și patronul său și -au încheiat viața pe ghilotină Richard Mick Versailles, Trianon, satul Koroleva Casa Reginei (mai sus) și Mill (mai jos), - Arta de grădină din epoca barocă Erenfrid Klurt În procesul de dezvoltare a grădinii baroce și a artei parcului, două principii opuse se confruntă: geometrie și natură Grădina a acționat simultan ca formă geometrică și ca zonă rezervată regatului plantelor Aceste concepte au dat naștere la două tipuri de arhitectură de peisaj -o grădină obișnuită și un parc de peisaj Prima din cea mai pură formă a fost răspândită în Franța, a doua în Anglia Parcul „pitoresc” englez a fost înlocuit cu o grădină strictă Ornamental ™ din secolul al XVII -lea și a intrat curând la modă în Europa Farmecul naturii generoase preferă sofisticarea și artificialitatea tradiției franceze Cu toate acestea, am omis un detaliu important: dacă începutul natural a fost înscris în cadrul unui model geometric sau a oferit o dezvoltare gratuită, în orice caz, ambele tipuri de arhitectură peisagistică În plus, severitatea geometrică a grădinilor franceze și italiene nu a reflectat întotdeauna cu exactitate prevederile tratatelor teoretice So, for example, Jacopo Sannadzaro, in the preface to the Arcadia in , admired the proud trees with their spreading crown, which naturally cover the mountain peaks, not in need of human hands; this species is much more pleasant to the gaze than Plantele de grădină cultivate cu ajutorul științei și luând o formă complexă de model capricios " De -a lungul secolului al XVI -lea, Arkady Sannadzaro a devenit răspândită în toată Europa și putem oferi extrase din această lucrare confirmând că parcul de peisaj s -a bucurat de o mare dragoste înainte de formarea conceptului englez al unui peisaj pitoresc Pe de altă parte, Grădina Franceză din epoca barocă nu a fost singurul exemplu de soluție de planificare obișnuită Un excelent exemplu al acestui sistem este Lenotra Projects, realizat de un maestru pentru Versailles, dar grădinile lui Ludovic al XV -lea, aranjate în jurul anului și create în spiritul tradiției pastorale, se îndepărtează de această schemă Roma, Belvedere în Vatican, gravură Van Shelle, Tivoli, Vizualizarea Villa d'Este, Graving Etienne Duperk, Roma, Villa Borgeze, gravura Seliche Italia Potrivit lui Petrarh, Grădina italiană din epoca Renașterii urma să devină locuința păcii și a odihnei Ideea grădinii ca idilă arkadiană s -a opus imaginii agitației orașului Acest colț al naturii a devenit un refugiu artificial din anxietatea vieții După cum a scris Leon Battista Alberti, casa și parcul urmau să facă o unitate armonică, care să se bazeze pe utilizarea unor contururi geometrice similare Coloana călugărului dominican Francesco din lucrarea sa „Hipnerotomachia Polyfil” a prezentat judecății Opțiuni experților pentru un desen complex pentru paturi de flori și modele fantastice pentru o tunsoare a tufișurilor Mai târziu vor fi utilizate activ în grădinile franceze din epoca barocă, adaptându -se la noi condiții Eșantionul pentru arhitecții de peisaj din secolul XVII și XVIII a fost grădina Belvedere din Vatican Aici, în cea mai completată formă, astfel de motive arhitecturale precum terase, scări, pârtii blânde și explozii de nișă Principala preocupare a Papei Julia II a fost înființarea unei legături armonice între vilă, situată la un nivel superior și palatul papal Au fost împărțite cu o distanță de de metri Belveder este un exemplu excelent de utilizare a realizărilor de arhitectură pentru a crea o grădină Autorul proiectului a fost Pirro Ligio Belvedere a repetat schema parcului Villa d'Este Villa din Tivoli, care aparținea cardinalului Hippolytus, această reședință se afla în vârful dealului, de unde se deschidea o priveliște magnifică a împrejurimilor Complexul de grădină, situat mult mai jos, a fost conectat cu palatul prin cinci terase asociate între ele cu ajutorul scărilor, rampelor și trecerilor În „Chicheron”, Jacob Burk-Hard, fascinat de decizia Villa D'Este, a scris despre ea ca un „exemplu sofisticat și inaccesibil de perfecțiune, dezvoltând toate meritele vieții sălbatice” Odată cu construcția Villa Borgez la Roma, a fost livrată o lovitură zdrobitoare către sistem, care prevedea rolul dominant al arhitecturii în grădină Proprietarul casei - cardinalul Shipione Borgeze - credea că locația obișnuită a copacilor și a paturilor de flori ornamentale este mult mai importantă decât numeroasele răsaduri și scări asociate cu casa sau palatul Vastul spațiu al grădinii de la Villa Borghez a fost împărțit în angajamente mici, a cărui aspect nu a fost în niciun caz subordonat simetriei Grădina secretă, situată în apropierea casei, consta din flori și spații de uz casnic înconjurate de stejari, laur și chiparos; Au fost, de asemenea, farfurii pentru jocuri și capcane de păsări Bo-le-Viscount, Palat și timid, proiectul lui Andre Lenotra Carlo Maratta Portretul lui Andre Lenotra, Pânză, ulei x cm Versailles, muzeu Franţa Grădinile Villa Borgeze au influențat arta parcului francez Aici știau și despre schema de planificare folosită în Vatican Legăturile Italo-French în domeniul arhitecturii peisajului sunt înrădăcinate în epoca domniei lui Charles al III-lea, care a invitat stăpâni italieni la Ambuas la sfârșitul secolului al XV-lea Contemporanii raportează „Miracole italiene”, care trebuiau să găsească o nouă patrie în Franța Așa cum ar putea, influența italiană a fost deosebit de puternică în secolul al XVI -lea, în timpul domniei lui Henric al IV -lea și a soției sale, Maria Medici Cu acest august, grădina a fost extinsă în Saint-Germain-en-Lay, complet completată la sfârșitul secolului al XVI-lea El a fost considerat al optulea miracol al luminii Proiectul a fost luat ca bază pentru decizia lui Belvedere în Vatican, cu terasele sale, conectate de scări și rampe și case de vară binelocate Această schemă a fost completată aici și îmbogățită cu elemente decorative precum galerii, pavilioane, grote și dispozitive mecanice În , după moartea soțului ei, Maria Medici a comandat construcția Grădinii Luxemburg din Paris El trebuia să -i amintească de Italia sa natală și, de exemplu, când a fost adoptată construcția construcției sale, grădinile Boboli din Florența au fost adoptate Dispozitivul boschetelor pentru care au fost transportați copaci adulți la Paris, locația standurilor, dispozitivul pe aleea transversală a fost conceput pentru a sublinia conexiunea Grădinii Luxemburg cu prototipul italian În domnia lui Ludovic al XIV -lea, Grădina Franceză a devenit o adevărată operă de artă și a depășit restul tipurilor de grădini europene Parcurile incomparabile din Thela -Viscount, Tuileries și, în sfârșit, capodopera indiscutabilă -versal -owe apariția lor geniul arhitectului peisaj talentat al Europei Andre Lenotra Trebuie adăugat că Versailles a devenit rezultatul co-creării regelui, „grădinarul” său Lenotra și, mai târziu, arhitectul Jules Arduen-Mansar Andre Lenotre s -a născut la Paris în Tatăl său a servit ca principalul grădinar al regelui și în timpul Multă vreme a lucrat în Tuileries Fiul său Andre a devenit celebru pentru prima dată când în , grădinile au fost create în reședința Vero-Vi-Kont, deținută de Nikol Fouquet Cu toate acestea, proprietarul nu a fost destinat să se bucure de crearea unui grădinar genial pentru o lungă perioadă de timp La câteva zile după vacanța solemnă, la august , în vârstă de un an pentru a comemora sfârșitul muncii și format dintr -un concert, performanță teatrală, balet și artificii în prezența familiei regale, Fouquet a fost încarcerat Nu a ieșit în viață de acolo Regentul a constatat pe bună dreptate că cheltuielile uriașe pentru construcția palatului și a grădinilor ar putea fi acoperite doar de Trezoreria Regală Grădina se afla pe axa centrală a palatului și mai multe dintre terasele sale au coborât spre vale Aspectul grădinii, conceput pentru o recenzie de la o distanță mare, a fost accentuată de o masă dublă În zonele sale din față, Lenotra a plasat două fântâni La celălalt capăt al tarabelor, fântânile sunt de asemenea așezate, iar privirea privitorului simte adâncimea spațiului răspândit în fața lui Dispozitivul este Ketov pe ambele părți denotă limitele zonei de tarabă și nu aruncă o privire pentru a distrage atenția de la axa centrală de -a lungul căreia se dezvoltă complexul În testamentul lui Vikont, Lenotre a aplicat numeroase soluții inovatoare El a recurs la utilizarea unor astfel de elemente ale arhitecturii de grădină precum canale, bazine, scări, rampe împrumutate din diferite grădini europene Maestrul a găsit noi oportunități de combinare a acestor detalii Tânărul rege a lovit, fără îndoială, apariția acestor grădini spațioase și maiestuoase El însuși deținea doar o casă de vânătoare modestă în Versailles În același an, când au avut loc sărbătorile atât de deplorabile pentru Fuke, regele a început restructurarea propriei reședințe Lenotra i -a fost recomandată ca arhitect de grădină Așadar, primii pași pentru a crea o nouă reședință au coincis cu festivalurile din Will-Vikont Versailles Pânza lui Pierre Patel, care a apărut în , ne arată complexul Versailles, văzut de artist din priveliștea unei păsări Sub privitor, se deschide un spațiu grandios, închizând în vest o serie de dealuri într -o ceață albăstrui, iar în nord și sud - dealuri rulate ușor Între timp, punctul de vedere ales de pictor nu face posibilă demonstrarea grădinilor Versailles Paul nost Panorama atrage atenția privitorului asupra orizontului, iar acolo aspectul este pierdut în dealuri îndepărtate Astfel, un studiu amănunțit al imaginii prevede analiza a trei zone; Punctul de referință este palatul, de la care drumurile care se prăbușesc în spațiul subpresiv, asemănându -se cu razele soarelui, se întind Prima zonă este „micul parc”, a cărui construcție a început chiar și la Planul Versailles, - Paris, Biblioteca Națională Tse King Sun - Ludovic al XIII L -a condus pe Jacques Buaso Această grădină a fost surprinsă în planul din - cea mai veche din celebrele planuri ale lui Versailles Printr -un tarabă de de hectare, drumul a dus la iazul Apollo Următoarea zonă a fost de zece ori prima Vorbim despre teritoriul, care astăzi se numește „Big Park” A treia și cea mai extinsă zonă, a cărei zonă Israel Sylvester Planul Versailles, Paris, Biblioteca Națională Pierre Patel Vedeți din priveliștea unei păsări asupra palatului și Versailles, pânză, unt x cm Versailles, muzeu Roiul este de , hectare - vechiul „mare parc” Acesta include terenuri de vânătoare și sate, precum Saint-Sir, Rennylena și Marley Un gard de posesiuni a fost un zid de km lungime cu de porți Versailles s -a gândit nu numai ca un fel de loc de odihnă și distracții Reședința a fost concepută pentru a deveni întruchiparea unui nou concept de spațiu și a simbolizat o nouă ordine de stat și chiar ordine mondială Identificarea regelui soarelui Ludovic al XIV -lea cu Apollo nu a fost doar o distracție mitologică, ci și un truc politic Apollo - liderul muzelor și creatorul armoniei divine - a întruchipat idealurile politice ale lui Ludovic al XIV -lea Regele s -a considerat un nou conducător al lumii creștine, care avea nevoie de pacificare și control Grădinile Versailles reflectau legile fundamentale, cu ajutorul căruia puterea statului a condus lumea civilizată Soluția și iconografia „micului parc” sunt o figură simbolică importantă pentru înțelegerea conceptului regal al Ordinului Mondial Până la sfârșitul vieții sale, Ludovic al XIV -lea a deschis un traseu circular, care a mers în jurul unuia după altul toate obiectivele reședinței Trecând galeria oglinzilor și ieșind din palat, vizitatorul s -a găsit într -un tarabă de apă Două bazine au fost proiectate de Lenotrom și construite de Jules Arduy-Nonsar între și Prin urmare, privirea alunecă de -a lungul axei centrale și, acoperind iazul Apollo și canalul, se grăbește la orizont Lumea pare a fi un spațiu ordonat realizat de soare și lumină, deoarece apa reflectă cerul, iar galeria oglinzilor repetă acest joc, ca și cum ar transfera lumea din jurul său în spațiul interior al palatului După ce a trecut copia de bronz a statuii antice a lui Apollo și a serii construită de Jules Ar-Duen Mansar ( - ), privitorul a intrat în labirint cu fântânile sale sub formă de animale și căi confuze-fructele fanteziei inventive inventive din Lenotra ( ) După cum spune descrierea antică, a fost considerată o plăcere specială să te pierzi în labirint Prima etapă de construcție a avut loc între și În acest moment, cincisprezece tufișuri au fost plantate între cărări Fiecare dintre ei era o lume întreagă, o formă arhitecturală specială În bosquetul surselor construite de Lenotre în , căile sunt ondulate de -a lungul a numeroase fluxuri, ca și cum ar fi irolul asupra ordinii geometrice stricte a planului general Din punctul de vedere al Lenotra, ordinea se manifestă în cel mai bun mod pe fundalul unui haos pitoresc Cu toate acestea, în , mansarda a primit ordin să facă acest bosquet mai „regulat” și să construiască o rotunda aici În același an, regele a încredințat noi îndatoriri asupra mansardei - a devenit principalul arhitect al complexului Ansamblul de grădină a achiziționat forme clasice clare Structurile arhitecturale erau separate de spațiile verzi Marsca a refuzat construcția de ziduri de reținere din piatră, preferând terasamentul acoperit cu iarbă Principala problemă a fost alimentarea cu apă Stația de apă, unde s -a folosit tracțiunea cailor, a fost construită în , a folosit apă din iazul clanului Mai târziu, a apărut un mesaj cu un rezervor construit de stânga În curând s -a dovedit că această cantitate de apă nu a fost suficientă pentru a satisface nevoile enorme ale palatului și ale parcului În cele din urmă, în anii , au fost construite mori de vânt, conduse de mecanisme de pompare Turnurile de apă au fost construite lângă bazine pentru a furniza apă nu numai dintre ele, ci și bosquets Între și , s -au săpat șanțuri de drenaj, din cauza cărora a fost posibil să se scurgă multe iazuri și zone mlăștinoase din vecinătatea Versailles Apa a fost colectată în bălți și a avut mai multe tancuri, apoi a căzut în palat și grădini După ce curtea s -a stabilit în cele din urmă în Versailles, regele Jules Arduen-Mansar Colonade, detaliu, Am din nou să caut un loc de singurătate El a găsit refugiu în Trianon și, așa cum a menționat deja puțin mai devreme, în Marley În , după distrugerea satului Trianon, Louis Le, porțelanul Trianon construit prin ordinul său, destinat datelor regelui cu amanta sa A fost prima casă de vară din Europa, decorată cu un gust chinezesc Odată cu apariția noului favorit, acest pavilion a pierdut în palma Trianonului de marmură construit de mansardă și a primit numele său de la Reddish Marble folosit pentru a crea un pilaster Standurile de aici au fost decise ca „regatul florei” - florile au predominat în ea Grădina Marley, aranjată în funcție de proiectarea mansardei între și , a fost considerată cea mai bună dintre Grădinile Regale Marsia a luat pavilionul Le în Trianon ca eșantion și a creat un palat spațios cu doi niveluri, care a fost înconjurat de șase pavilioane mici După moartea lui Ludovic al XIV -lea, care a urmat în , Louis XV a preluat reconstrucția grădinilor, a cărei apariție, datorită acestor transformări, s -a schimbat radical Copacii boskatetelor au crescut, astfel încât tunsoarea blaturilor nu mai era posibilă Pentru Louis XV, Trianon a devenit locul de odihnă perfect Aici a ordonat să construiască o menagerie pentru animale îmblânzite Idealizarea vieții rurale era acum de natură pastorală, anticipând Pierre-Deni Marten, Aqueduct și „Marley Machine”, Canvas, ulei x cm Muzeul Marley Răpirea naturii erei romantismului Standurile s -au transformat treptat într -un parc de peisaj În acești ani, regele a ordonat Jacques-Gabriel, construcția unui mic trianon Când regele a murit în , succesorul său Louis XVI a dat palatul în miniatură soției sale Maria Antoinette, care s -a bucurat de plăcerile vieții rurale aici La sfârșitul secolului al XVIII -lea, parcul de peisaj englez a intrat rapid la modă, iar serviciile grădinarilor britanici au început să folosească extraordinar cerere În această perioadă, epoca dominanței grădinii baroce s -a încheiat Acum, un apel la natura naturală a fost pus în prim plan, iar elemente precum roci, cascade și țărmuri exagerate ale râurilor au început să prevaleze în compoziții Punctul culminant al gustului Ru-Tasting a fost construcția din Versailles-ul unui întreg sat cu unsprezece case acoperite cu acoperișuri de paie Arduen-Mansar, Versailles, Trianon de marmură și paturi de flori Istoria construcției grădinilor Versailles Construirea unei case de vânătoare Prima grădină aranjată de Buaso Perestroika din Palat și Park Construcția de tarabe și bosquete Conform proiectului Lenotra Prima reprezentare festivă Tartufa limitează Moliere LABYRINTH Construction Extinderea Palatului Arhitectului Rom le în și demolarea satului Trianon Construcția porțelanului trei Anon (distrus în ) Lenotra aranjează un bosquet Teatrul cu apă curte se deplasează la Versailles pe site-ul LABYRINTH BUILDS- Xia Bosquet Queen Palatul clădirii Marley Ju- Lem Arduin-Mansar (a durat până în ) Top- Roiul „Machine Marley” Extinderea Palatului Arduen- Podul Lucrările sunt ocupate de oameni Construcția clădirilor Miniștri și grajduri Finalizarea construcției unui canal mare (început în ) Dispozitiv și amfiteatru Boskaili Boskale Versailles-Reședința oficială a Curții Franceze din Arduen-Mansar, construcția unui vapor de apă este construcția de seră Arduin-Mansar, dispozitivul celei de-a doua linii a cutiilor Arduen-Mansar ridică colonada și apeductul, conectând The the the the the tifon cu Versailles, construcția marmurii Trianon, care a fost mai târziu cunoscută sub numele de marele Trianon, -moartea lui Andre Lenotra Moartea lui Arduen -Mansara, moartea lui Louis XIV Louis XV preia reamenajarea Grădinilor Dispozitiv Menage-Rea-Re-Ra în Trianon Construcția axei șefe a micului complex Trianon și distrugerea grădiniței de bucătărie Curățarea Boskutovului și reconstrucția parcului (până în ) Construcția teatrului în grădina franceză Dispozitivul grădinilor botanice cu motive pastorale pentru a imita parcul de peisaj englez Construcția „Satul reginei” (ansamblu pastoral) Revoluție: Toate lucrările sunt suspendate Execuția lui Ludovic al XVI -lea, grădinile sunt împărțite și parțial distruse Fundația Școlii Centrale; Versailles este deschis să viziteze publicul Înălțarea arborelui libertății Împăratul Napoleon I se transformă pe Trianon în reședința sa Restaurarea micului trianon și „băuturi” Curățarea boschetelor plantate sub Ludovic al XVI -lea, reconstrucția grădinii grădini distruse de trupele prusiene Plantarea copacilor sute și aniversare de la convocarea statelor generale Andre Lenotra și Jules Arduen-Mansar, Versailles, Gardens, Latona Fountain, - Jean-Batist Tubby, „Rona”, aprox LeRamber (?), O fântână mică pe aleea de apă Heidelberg, Palat și Palatinsky Garden of Salomon de Cosa, Picture Fucier, Heidelberg, Muzeul Hannver, Palatul Herrenhausen, grădini Zassen Graving, Grădinile erei baroce din Germania Ansamblul Palatine situat lângă Heidelberg a stabilit tonul pentru întreaga arhitectură de peisaj baroc din Germania Conducătorul lui Palatine, electorul Friedrich v l -a invitat pe maestrul francez Salomon de Cosa să implementeze acest proiect Salomon, care știa cele mai bune grădini din Italia, Franța, Olanda și Anglia, era gata să înceapă munca în În zilele noastre, este greu să supraviețuim din decorarea inițială a acestor locuri, dar gravurile și imaginea lui Fukier pot oferi o idee generală a scării ansamblului și a contururilor paturilor de flori Modelul imitației a fost tipul de grădină italiană cu modelele sale în spirală Scările, rampele și expultările nu au fost folosite aici din cauza solurilor mlăștinoase, nesigure Arhitectul și -a dedicat complet decorarea paturilor de flori în trei parteneri De asemenea, el a prevăzut crearea unui bosquet cu pergoli umbroși, situat lângă ușă la masa de apă Roadurile circulare plasate și confuze sunt de remarcat Grădina Palatine din Heidelberg poate fi considerată o lucrare a erei tranziției de la Renaștere la Baroc Întâlnim decizii similare de planificare în parcurile regale din Württemberg și Hesse, de exemplu, în grădina ducală din grădinile Stuttgart sau Bruncvik din Hesse La sfârșitul secolului XVII, a fost creată o grădină mare în Saxonia inferioară, lângă Hanovra, la Castelul Herrenhausen Conducătorul acestor terenuri Sofia Hanoverskaya a profitat de serviciu Hanovra, Palatul Herrenhausen, grădini Maestrul francez Gami Martin Sharboner în dezvoltarea proiectului și implementarea acestuia Aici putem găsi paralele evidente cu arhitectura peisajului francez din această perioadă Pe axa centrală există grădini, un palat și o piscină rotundă Boskat -urile și standurile sunt aproape de probele franceze din epoca barocă, precum și de o mică grădină din partea palatului Între timp, există câteva detalii care disting semnificativ ansamblul de francez Prototipuri Cu puțin timp înainte de crearea proiectului în , Sharboner a vizitat Holland, după ce a studiat parcurile din Nivburg, Honsleardik și Het Loo acolo Poate că dependența maestrului față de canalele care înconjoară grădinile își datorează aspectul tehnicilor decorative olandeze Grădina de fructe, împărțită de garduri în zone triunghiulare, se întoarce și la modelele olandeze Fie că poate, Sharboner și -a dat seama cum să combine toate aceste detalii într -un singur întreg, cu Clădirea grădinii, caracteristică ulterior terenurilor nord -germane În același timp, că grădina din Herrenhau-zen, grădina a fost aranjată la Castelul din Zaltdalum, reședința ducelui de Anton Ulrich Brunsvik-Wolfenbut-Tselsky În , prințesa, care a devenit ulterior regina Sofia-Sharlotta (fiica lui Sofia Hanovra), a ordonat să pună parcul la Castelul Berlin din Charlottenburg Autorul proiectului a fost Simeon Godo, student al celebrului Lenotra Kamp, Grădini de terasă, - Kassel, Wilhelmshee, Karlsberg Gardens, - O jumătate de secol mai târziu, în apropiere de Charlottenburg, a apărut un ansamblu de parc complet nou Vorbim despre Parcul Terrace din San Sushi din Potsdam Lucrarea a luat din până în Frederick the Great Schițe pregătite și le -a înmânat arhitectului său șef George Ventseeslas von Knobelsdorf S -a presupus că proiectul va fi implementat fără modificări Palat, terase, standuri și laterale Dy își datorează eșantioanele de aspect din epoca Renașterii și Baroque Este curios că, în același timp, în fosta mănăstire cisterciană din Campa, în țările Rinului de Jos, un alt parc de terasă a fost învins ( - ) Deși nu există nicio legătură directă între aceste două grădini germane, similitudinea soluțiilor de planificare este izbitoare Unele caracteristici comune pot fi văzute, doar pentru că ambele lucrări de artă de grădină datează din antichitate Totypam, în special, pentru amfitearele romane Reședința preferată a arhiepiscopului Chanlna Clement Augustus Bavarian a fost Castelul Augustusburg din Bryla Dominic Girard a început să lucreze la un parc în ; În acest caz, eșantionul a fost sistemul canalelor ansamblului din Nymphenburg Drept urmare, a fost creat un parc maiestuos, înconjurat de apă, pe axa centrală, a fost un rezervor, care a obligat să -și amintească Versailles Căile așezate în diagonală au conectat în diagonală taraba principală cu pădurea De asemenea, este necesar să menționăm alte monumente celebre ale arhitecturii peisajului german din epoca barocă, de exemplu, Karlsberg Gardens de lângă Kassel, Grădinile Vaikersheim ( - ), renumite pentru statuile lor, Grădinile Nymphenburg ( - ), Concurează cu dimensiunile lor cu Versailles, grădinile loteriei Franz von Shonborn din Gaybach, Zeehof, Pommersfelden și Grădina preferată din Mainz În domeniul artei de grădină, sfârșitul erei baroce din Germania a fost exprimat în construcția ansamblului Park din Shtetzinger Apariția sa aparține perioadei din - , când electorul Karl Theodore, în loc de case de vânătoare concepute anterior și palat de vară, a creat grădini aici Arhitectul Nikola de Pigazh, care a lucrat mult în sud -vestul Germaniei, iar grădinarul de judecată Johann Ludwig Petri a învins singura grădină Ruinele artificiale, un pod în stil chinezesc, construcții promițătoare, care înconjoară informațiile înconjurătoare și o transformă într -un peisaj idilic Grădinile Schvetzinger sunt create în stilul unui parc de peisaj englez Lucrarea de aici a fost finalizată de Frederick Ludwig Skell, care a extins teritoriul complexului în anii Dominic Girard Augustusburg, Bruil Grădini, Daniel Maro, Het Loo, Garden, Restaurat în Dominic Girard Viena, Belveder Garden, Belveder Garden din Viena Decizia de planificare a Grădinii Belveder din Viena este dictată de caracteristicile site -ului pe care se află și de apropierea a două palate ale Mareșalului de câmp invincibil al prințului Eugene Între impresionantul Belvedere superioară și mai mult Camera Belvedere inferioară, o răspândire a parcului magnific, a cărei apariție inițială a fost înregistrată pe gravura Salomon Klainer (vezi P ) În , prințul Yevgeny a recurs la serviciile arhitectului regal bavarez Dominic Girard, care a lucrat anterior în Nympfensburg și Shlyaisham Panta disponibilă aici, decorată cu trepte și cascadă în partea centrală, împarte grădina în două terase; Astfel, se joacă o diferență de înălțimi între cele două palate Terasa inferioară este decorată cu copaci și arbuști tăiați, paturile superioare - flori și întreprinderile de apă Sistemul de organizare a grădinii seamănă, fără îndoială, cu Versailles, dar în acest caz nu suntem doar despre imitația simplă Decizia boschetelor cu căi diagonale este descrisă în Tratatul din Darzhanville - în secolul al XVIII -lea, această carte a rămas cea mai importantă sursă de idei pentru arhitecții de grădină Het loo Grădina olandeză, care a atins în jurul anului , s -a bazat și pe prototipuri franceze și a avut o influență mare asupra dezvoltării arhitecturii peisajului din Germania După ce nordul țării a fost eliberat de stăpânirea spaniolă, autoritățile din orașele olandeze au trecut în mâinile aristocrației Cu toate acestea, avizul s -a păstrat că institutele de judecată nu ar trebui desființate, ci mai degrabă să modifice În , conducătorul Olandei, care a devenit ulterior regele Angliei Wilhelm III, a folosit planurile lui Daniel Maro de a construi o grădină sub Palatul Het Loo Gravurile de la sfârșitul secolului al XVII -lea și descrierile medicului regal Walter Harris ajută la o idee foarte exactă a acestui ansamblu, complet abandonate în jurul anului și restaurate în Decizia lui Het Loo se bazează pe schema Versailles Acest lucru se observă mai ales în grădina superioară În grădina inferioară care înconjoară palatul, au fost reflectate tradițiile olandeze ale arhitecturii peisajului Spațiul a fost împărțit într -o parte contrastantă În ansamblul parcului, puteți găsi în mod repetat alei și garduri, care sunt caracteristici integrale ale peisajului olandez La Granha în Spania și Casert in Italia După războiul pentru moștenirea spaniolă a lui Filip V, nepotul lui Ludovic al XIV -lea, a devenit regele Spaniei și Napoli Prin urmare, grădinile din La Granha din Spania și din Kaser în Italia sunt apropiate în soluția lor stilistică La începutul secolului XVIII, Philip, care a crescut la Curtea Versailles, a ordonat La Granha în munții San Ildonso, aproape de severe Prototipul a fost reședința regelui rege Datorită caracteristicilor zonei, grădina nu a putut fi la fel de extinsă ca prototipul său Grădina din La Granha este limitată de o creastă de munte Un loc similar a fost ales pentru grădina italiană din Kaser Fiul lui Filip al II -lea și succesorul său - regele din dinastia Bourbon Karl III au cumpărat satul Kasert în și a ordonat să construiască un palat maiestuos și un parc acolo, amintindu -i de patrie - Spania Grădinile s -au ridicat din palat, iar la orizont privirea a închis siluetele munților Versailles este în primul rând o metaforă pentru o ordine mondială absolutistă, iar această caracteristică este determinantă pentru conceptul general al ansamblului Complexele închise și auto -suficiente din La Granha și Casert dau impresia închisă și îngrădită din lume Castet lângă Napoli Vederea Grădinii și Palatul Gravurii de la sfârșitul secolului XVIII La Granha în San Ildeffonso (mai sus și mai jos) Barbara Gorkesser Arhitectură barocă în Anglia Caracterizarea situației istorice În Anglia, epoca barocă începe cu „descoperirea” Renașterii Inigo Jones ( - ) artist și decorator în - a călătorit la Veneția, Vicenza și Roma S -a întors în patria sa capturată de geniul arhitectural al lui Andrea Palladio Jones a fost șocat de armonia strictă a structurilor sale, a căror prototip era clădiri antice În același timp, instruirea cu arhitectul șef Vicenza l -a încurajat pe maestrul englez să studieze independent scrierile anticilor Entuziasmul pentru formele clasice care s -au trezit în arhitect a fost împărtășit de colecționarul Lord Erundel Toate lucrările arhitectului au purtat o amprentă de admirație pentru antichitate, care a determinat stilul dominant al arhitecturii britanice până la sfârșitul secolului al XVIII -lea Epoca pe care am descris -o mai jos s -a încheiat odată cu apariția romantismului și a început renașterea goticului Această perioadă poate fi împărțită condiționat în trei etape Paladianismul a fost deosebit de influent în primii șaizeci de ani ai secolului XVII Barocul „prezent”, care a înflorit în perioada lui Christopher Ren, a dobândit forme de scară mare după focul de la Londra din A treia fază este neo -palladianismul, care s -a dezvoltat de la începutul secolului al XVIII -lea Această ultimă direcție este asociată și cu numele unei personalitate remarcabilă - în acest caz, patronul artelor, arhitectul amator Lord Berlington De -a lungul celei de -a doua jumătate a secolului al XVIII -lea, au fost efectuate sondaje arheologice, care au influențat revenirea interesului pentru formele clasice, care reflectau una nouă, care a devenit o înțelegere mai largă a moștenirii antice În Anglia, Rococo poate fi considerat un plus frivol la gustul dominant clasicist și hobby pentru cultura medievală Stilul gotic nu a dispărut niciodată complet Chiar înainte ca romantismul să introducă din nou limba arhitecturală din trecut, Horace Walpol a construit o casă de țară „gotică” în Dealul Straberry Parcul de peisaj englez a servit ca o platformă ideală pentru experimente cu stiluri istorice: mediul pitoresc a făcut posibilă construirea clădirilor neobișnuite și chiar exotice pentru secolul al XVIII -lea Aceasta a fost situația artistică, care în secolul al XIX -lea a contribuit la formarea istoricismului În perioada descrisă, arhitectura engleză s -a dezvoltat într -o direcție ușor diferită de arhitectura de pe continent Această epocă include domnia dinastiei Stewarta, protectoratul lui Oliver și Richard Cromeli, aderarea dinastiei Hanovra și transformarea Marii Britanii într -o putere colonială mondială Conflictul regelui și al Parlamentului, care a căutat să limiteze puterea monarhului, a atins punctul culminant atunci când Republica engleză a fost proclamată În această luptă, câștigătorii erau mici nobili și comercianți ai mâinii de mijloc Acum au fost cei care au controlat fluxurile financiare și au determinat direcția politicii de stat Astfel, arhitecții au avut aici un client diferit decât în ​​Franța Louis XIV sau la Papal DVO- Inigo Jones Greenwich, Kuins House Fațadă și plan de sud, - Re în Roma, unde arta a servit ca parte a mașinii de stat Următorul factor, care a fost la fel de important și a determinat identitatea arhitecturii engleze, a fost căderea Bisericii Romano-Catolice, care a avut loc sub Henric al VIII-lea în - Motivul nu era mai degrabă o natură religioasă, ci complet seculară: regele trebuia să divorțeze de soția sa - Ekaterina Aragon Biserica de stat anglican a fost proclamată, mănăstirile au fost dizolvate în - , iar pământurile și comorile lor s-au transformat în proprietatea Coroanei și a aristocrației Ulterior, încercările de a întoarce țara în sânul Bisericii Catolice au eșuat; Angajamentul față de protestantism a rămas o caracteristică caracteristică a societății engleze, deși în secolele următoare, conflicte grave între aspirațiile absolutiste ale Curții și Biserica susținută de aceasta și clasa de mijloc, idealurile apropiate ale doctrinei puritane au izbucnit în mod repetat în mod repetat Având în vedere această circumstanță, nu este surprinzător faptul că Biserica nu a fost prea activă atunci când a fost îngrijorată: decorarea luxoasă, care a fost atât de des folosită prin conformație contra -continent, nu a fost distribuită aici Inigo Jones ( - ) Arhitectul, care era destinat să introducă Anglia într -o nouă eră în arhitectură, a mers la vocația sa mult timp La început, fiul croitorului Jones trebuia să devină un costum și un artist decorator; A lucrat în Danemarca la Curtea Christian IV Din , el a fost în slujba lui Jacob I, care l -a numit în de un arhitect de instanță, în ciuda lipsei de experiență practică Stăpânul era deja la Paris și Veneția, dar doar o călătorie din - a ajutat la dezvoltarea propriei limbi artistice, ceea ce a făcut o revoluție în arhitectura engleză În compania contelui Erundela, un tânăr aristocrat, cu care stăpânul se afla pe un picior prietenos, Jones a călătorit în Italia, unde au călătorit în Emilia, Veneto și mai târziu Florența, Roma și Napoli În eternul orașului Jones și Erundel, au examinat locul de excavare și au achiziționat sculpturi, care au fost apoi trimise în Anglia Acest act dobândește o semnificație specială, dacă luăm în considerare faptul că protestanții britanici au considerat Roma în centrul atenției papale și, prin urmare, au încercat să limiteze contactele cu acesta Jones a mai petrecut câteva săptămâni în Vicenza și Veneția pentru a studia arhitectura mai profundă și a rescrie tratatul de la Palladio „Patru Inigo Jones Londra, Whitehall Casă de bancă, - O cărți despre arhitectură (publicate complet pentru prima dată în ) Cunoștințele și experiența acumulate în străinătate s -au împlinit în construcția Palatului Reginei -Kuins House din Greenwich: a fost stabilită în Deși clădirea a fost finalizată doar în , după unele schimbări au fost făcute la proiect, a marcat o schimbare accentuată în direcția dezvoltării arhitecturii engleze și negarea completă a tradiției medievale târzii, manieristă Casa reginei este formată din două volume dreptunghiulare conectate de pod Etajul doi, care se deschide În grădină, se ridică deasupra acoperirii cu un loggie rustic În centrul pavilionului de nord, există o sală pătrată dublu -mai mare în plan, este ascunsă de o decorare externă modestă Simplitatea acestui volum cub este înnobilat de rânduri de ferestre elegante și coloane ale unui mandat ionic, decorarea etajului doi Nu este în niciun caz dificil să găsești prototipuri care să -l inspire pe stăpân la construirea unei regine de casă: este un tip de villa su Burbana - Vila suburbană italiană Putem găsi un concept similar în ansamblul Villa Medici construită de Juliano de Santgallo în Podgio și Kayano ( - ): blocul clădirii se deschide în parc cu un loggie În clădirile escrocherii pe care Jones le -a examinat în Italia, s -au folosit aceleași opțiuni pentru rezolvarea fațadei de grădină Diferența constă în principal în raporturile proporționale ale părților individuale Este imposibil de subestimat influența pe care această clădire, ridicată în conformitate cu eșantioanele Renașterii italiene, asupra construcției engleze Un contemporan a descris casa reginei doar ca un „lucru foarte curios”, în același timp, arhitectura sa clasică, care crește din cele mai simple volume, a anticipat modalitățile de dezvoltare ulterioară a arhitecturii În , Inigo Jones a primit cea mai semnificativă ordinul său: trebuia să construiască o nouă casă de banchet pe Whitehall - o clădire destinată tehnicilor și festivităților de judecată Inițial, a fost conceput ca parte a vastului complex de palat Timp de trei luni, Jones a lucrat, experimentând elementele arhitecturii antice și moștenirea Palladio El a creat o structură monumentală, combinând tehnicile tradițiilor arhitecturale ale Veneției și ale vicenienilor Această sinteză creativă constituie baza paladianismului englez Este important de menționat că, în cazul în care baza a fost accentuată în proiectele timpurii de pe fațadă, atunci stăpânul a abandonat ulterior o astfel de decizie, preferând un anti -nebeliever pentru el, subliniind dezvoltarea orizontală a fațadei Capela reginei ( - ) este prima biserică proiectată de Inigo Jones, care a căutat să pună aici o clădire de cult sub forme de arhitectură paladiană Această capelă a Curții, situată în Palatul St James, nu are nave laterale - un singur spațiu interior este încununat cu un tavan cesinat Pereții de capăt îngust sunt decorați cu ferestre cu trei părți Această tehnică își datorează originea arhitecților venețieni Turul este în esență o combinație de Architrav și Arch Proiectele de planificare urbană ale Inigo Jones sunt, de asemenea, foarte semnificative Zona sa Covent Garden este prima din Anglia cu un ansamblu de dimensiuni impresionante, cu clădiri uniforme în jurul perimetrului În acest caz, Jones s -a bazat din nou pe mostre clasice și exemple de interpretare a acestei forme de către Maeștrii Renașterii și Barocii:, fără îndoială, a trebuit să cunoască Piața Vogese din Paris, care a apărut cu douăzeci de ani mai devreme Un exemplu de soluție arhitecturală fundamental nouă de construcție a cultului a fost Biserica Sf Pavel din Piața Covent Garden (lucrarea a fost finalizată în , după ce incendiul a fost restaurat în ) Jones a ridicat fațada, urmând strict recomandările lui Vitruvius Arhitectul a folosit ordinea toscană - un fel de Doriki, unde corpul masiv al coloanei se sprijină pe bază, dar nu are Cannelur Nimeni nu a dat un răspuns la întrebarea de ce Jones a ales acest ordin pentru construcția primei biserici din Anglia - acest ordin - situat la nivelul inferior al ierarhiei arhitecturale și este mai probabil să fie o moșie suburbană Nu se știe dacă arhitectul a căutat să dea expresivitate limbajului artistic al protestantismului sau alegerea neobișnuită a sistemului de ordine ar trebui să fie considerată un tribut adus casei toscane a Medici, de unde a venit soția lui Charles I Henrietta Maria Inigo Jones și Isaac de Goat (?) Wilton House (Wiltshire) A început în , restaurat în După foc Vedere din parc și din interiorul camerei de zi „Împărțiți cubul” Un proiect mult mai monumental, pentru care Inigo Jones a luat ordinul lui Charles I, nu a fost niciodată implementat din cauza războiului civil erupt Vorbim despre Palatul Whitehall Au fost păstrate planuri care au înregistrat diverse etape ale proiectării ansamblului din până în Cele mai importante foi ale acestui caz de desene, publicate la începutul secolului al XVIII -lea de Colin Campbell și William Kent, trebuiau să dea un impuls puternic dezvoltării direcției neoclasice Aceștia pot fi judecați de ei că complexul Palatului trebuia să fie rezolvat ca un dreptunghi cu camere extinse și mai multe curți Nucleul ansamblului a fost două curți înconjurate de o colonadă supraetajată, prima dintre ele a fost rotundă în plan, a doua - pătrat Capela și sala mare - prototipul pentru ei a fost bazilicul Konstantin din Roma - completează imaginea palatului, care, ca o escortă, a fost chemată să devină o întruchipare arhitecturală a ideii de putere absolută Fațada extinsă a fost marcată de o ordine uriașă, iar în partea sa centrală a două turnuri acoperite cu cupole Revoluția puritană din a pus brusc capăt căii creative a lui Inigo Jones, în ciuda faptului că, acționând ca arhitect al Curții, a îndeplinit și ordinele unor membri ai Parlamentului Doar câțiva asociați și studenți ai marelui inovator, care au fost la umbră, au reușit să -și dea drumul independent Printre aceștia s -a numărat Isaac de Koz, care, potrivit celor mai recente date, a fost proiectat de Wilton House (Wiltshire, Construction a început în , ars în , iar ulterior a fost restaurat) Baza clădirii clădirii este clar verificată și proporții arhitecturale sarronizate Fațada în sine este foarte largă și flancată de pavilioane situate în colțurile clădirii În spațiul intern, cubic volume Două săli pentru recepții sunt decorate cu o eleganță excepțională; Pentru aceste camere, Van Dyck a scris portrete ale proprietarilor moșiei - membri ai familiei contelui Pembroble John Webb ( - ), student și nepot al soției lui Inigo Jones, a construit multe case de țară într-un stil aproape de felul mentorului său Principala sa lucrare este Corpul regelui Karl din Spitalul Greenwich ( - ) Sir Roger Pratt ( - ) în timpul războiului civil din patria sa a călătorit în Italia, Franța și Olanda La întoarcerea, în , prin ordinul reprezentanților nobilimii, a construit mai multe vile suburbane Din păcate, niciunul dintre ei nu a fost păstrat în forma sa inițială O casă Claredton excepțional de spațioasă pe Piccadilly ( - ) a fost prima clădire cu adevărat barocă din Marea Britanie Clădirea a fost construită în mod francez și a fost imitată în mod repetat În același timp, tradițiile laterale și renascentiste, în special în versiunea olandeză, au durat în Anglia până la mijlocul secolului al XVII -lea Sir Christopher Ren London, Catedrala St Paul Big Model Planul catedralei împotriva: Sir Christopher Ren London, Catedrala St Paul - , fațada vestică Sir Christopher Ren ( - ) Numele lui Christopher Rena este asociat cu formarea clasicismului roman pe pământul englez Ar fi imposibil să ne imaginăm o astfel de situație dacă nu ar fi o situație politică specială care să favorizeze catolicismul După căderea Republicii Engleze și a protectoratului ambelor Cromelles, aderarea lui Charles II a însemnat că puterea regală a susținut tronul papal Un climat spiritual similar a fost un factor decisiv în dezvoltarea arhitecturii în următorii ani Majestatea Sa a jucat și un rol important: în , Londra a fost lovit de un mare foc, care a distrus de clădiri, Catedrala St Paul și de temple Charles al II -lea i -a instruit pe Christopher Ren și pe colegul său principal Roger Pratt să compileze proiecte pentru reamenajarea orașului Această idee nu a fost finalizată, deoarece planul lui Ren nu era posibil Între timp, mâna acestui maestru aparține noii clădiri a Consiliului St Pavel și cincizeci -o biserică O varietate de soluții de planificare, perfecțiune tehnică și un nivel ridicat de organizare a lucrărilor de construcție au creat Rena gloria unui arhitect respectat și și -a consolidat reputația de cel mai mare arhitect englez Sir Christopher Ren, la fel ca mulți dintre colegii săi, a fost autodidact Un originar dintr -o familie venerabilă educată, de la o vârstă fragedă, s -a dedicat studiului științelor naturale În Oxford, a intrat într -un cerc de tineri intelectuali, dintre care unii ani mai târziu au luat parte la organizarea Royal Society În , Ren a devenit profesor de astronomie, iar în a fost invitat la xford Curând și-a creat primele creații arhitecturale: Teatrul Sheldon ( - ) și Capela Pambrook-College ( - ) Aceste lucrări ale „amatorului” talentat sunt marcate de prezența indubitabilă a unui geniu creativ, care, cu toate cele care se arată în mod evident și în lucrările ulterioare În - , tânărul maestru a făcut o călătorie lungă în Olanda, Flandra și Franța, unde a făcut nenumărate schițe El a scris: „Vă voi aduce toată Franța pe foile de hârtie” A reușit să se întâlnească cu Francois Attic, Louis Leo și Bernini Mai târziu, arhitectul englez a recunoscut: „Mi -aș da dinții indigeni pentru proiectul Louvului din Bernini” La întoarcerea în patrie, a luat parte la construcția Consiliului St Paul Daune cauzate de un incendiu mare și intrarea lui Ren în „Comisia Restois Arhitectul Londrei „i -a permis arhitectului să își realizeze planurile creative Până atunci, în construcția templelor protestante, o tradiție stabilă nu s -a dezvoltat încă, cu excepția uneia sau a două structuri în spiritul paladian și, prin urmare, a fost deschis stăpânul Într -un domeniu extins pentru experimentare Ren a creat o serie de probabili, el a găsit din ce în ce mai multe soluții noi unul pe celălalt și cu o ingeniozitate uimitoare În activitatea sa, el s -a concentrat, de regulă, pe monumentele clasicismului olandez și francez, dar multe Detalii datorează apariția lor arhitecturii gotice sau baroce romane Paralelele efectuate de contemporanii dintre Catedrala St Pavel și Catedrala Sf Petra, a însemnat că proiectul a fost aprobat și aprobat în cele din urmă „Modelul mare” atât de numit din este foarte aproape de capodopera lui Michelangelo - cupola care predomină pe întregul corp al templului este izbitor Deși după catedrala Sf Paul a fost construit sub formă de bazilică, o cupolă uriașă cu o dublă structură ( m înălțime) se ridică peste creșă de mijloc Pe principala, vestică, fațadă, coloanele duble corintene ale nivelurilor superioare și inferioare sunt flancate de turnuri (finalizate nu mai devreme de - ) Arhitectul folosește noi soluții non -tradiționale în spațiul intern al templului: nucleul central al catedralei - cupola și transept - sunt conectate prin corespondențe proporționale rigide cu arhitectura navei și corului longitudinal Direcția stilului dominant aici este clasicismul În ciuda numeroaselor schimbări aduse proiectului, care a implicat amânarea sfârșitului lucrării ( - ), Catedrala St Paul și mai ales cupola sa au devenit un model de manual în construcția templului englez Construcția Bisericii din Saint Steven Walbrooke ( - ) a fost finanțată de comercianți bogați Această clădire este un exemplu al perioadei mature a lui Christopher Ren Aici, în noua manieră unică individuală, arhitectul combină volumul bazilic cu centrul: în interiorul navei principale cu rândurile sale de coloane și sublah laterale, un pătrat în plan, acoperit cu o cupolă de lemn pe pânze, este izolat în plan În alte clădiri, arhitectul a experimentat cu eliptic (Saint Meri-Le Bow, - , a fost restaurat după distrugerea din ) sau arcade cilindrice În ciuda faptului că în Rdir wi S *'și Sir Christopher Ren Cambridge, Trinity College Library DVOR, - Sir Christopher Ren Spitalul din Greenwich Construcția a început în Decorarea interioară a acestor temple este predominată de decorarea clasică a comenzilor, Ren abordează, de asemenea, elementele arhitecturii gotice sau la detaliile preferate ale lui Borromini În acest fel, de exemplu, Tom Tom în Biserica lui Hristos din Oxford sau Turnul Saint este hotărât să încurajeze Lane în Londra Biblioteca Trinity College din Cambridge este un fel de variație pe tema Bibliotecii Martian din Veneția Versailles -ul familiei regale britanice pot fi numite Palatul Hampton Cort Între și , William III și soția sa, regina Maria, au poruncit să -și atașeze reședința de vară la palatul timpului Tudor Construcția sa este doar o parte dintr -un proiect arhitectural pe scară largă, care a prevăzut construcția mai multor clădiri, camerele regelui și reginei, galerii, curților și grădinilor Evident, acest ansamblu a fost chemat să răspundă provocării aruncate de transformările din Luvru Apariția palatului a suferit modificări atât de semnificative, încât complexul existent ar trebui recunoscut ca un fel de compromis arhitectural Ultima lucrare a arhitectului a fost Spitalul Royal Marine din Greenwich, a cărei construcție s -a desfășurat în Spațiile sunt grupate în jur de mai multe metri situate de -a lungul Axei perpendiculare Thames Acest lanț de spații a fost creat în imitația lui Versailles, iar Ren a apelat deja la această tehnică în timpul construcției Palatului Winchester Colonada a devenit un motiv arhitectural unificator Toate avantajele complexului pot fi privite din râu: paralel cu acesta sunt fațade decorate cu porticuri care fixează direcția privirii Atenția ar trebui să atragă capodopera perioadei timpurii a casei Wigigo Jones -Kuins La intersecția curților, vedem din nou fațadele paralele cu râul, peste care turnul încoronat cu cupole se ridică Spitalul Royal Marine din Greenwich - unul dintre vârfurile arhitecturii baroce engleze - a fost completată de discipolii lui K Rena John Wanbra și Nicholas Hokokmur Sir Christopher Ren Hampton Court Palace Plan complex în Sir Christopher Ren Palatul Hampton Cort, - Vedere din parc (de mai sus) Detaliu al fațadei de grădină (mai jos) Camera de zi a Reginei (mai jos) Sir John Wanbra și Nicholas Hokokmur Hard Castle (North Yorkshire), - Parade de intrare și planifică John Wanbra și Nicholas Hokokmur John Wanbra ( - ) și Nicholas Hokokmur ( - ) au lucrat într-o manieră aproape de stilul lui Ren, adaptându-și ideile la structuri mai mari În același timp, munca lor a fost pictată cu imaginile mai mari ale formelor arhitecturale Perioada activității creative a maeștrilor a coincis cu domnia reginei Anna și a regelui George I În această epocă, Anglia a fost afirmată în rolul puterii europene de frunte, iar aristocrația a dobândit o influență excepțională VANBRA - Fiul refugiaților din Flandra, a crescut într -un mediu nobil A vorbit violent ani de tinerețe și a venit la arhitectură de la teatru Hokokmur - un maestru al decorației stupide, s -a născut în familia unui fermier Amândoi, fiecare în domeniul lor, au ajutat Renu să construiască un spital în Greenwich În , arhitecții au primit o comandă pentru construcția castelului dur, finalizată în A fost o reședință suburbană din North Yorkshire, aparținând contelui Carlisle, care a ordonat lui Wenbra un proiect Palat situat conform schemei franceze Nicholas Hokokmur Hard Castle (North Yorkshire) Mausoleum, a început construcția în Sir John Wanbra Hard Castle (North Yorkshire) - lobby „Între curte și grădină”, este format dintr -un enfilad din spații rezidențiale În partea centrală a clădirii se deschide un salon în grădină Pe de altă parte, un pătrat mare în plan este adiacent salonului, mergând în curtea din față O astfel de soluție compozițională creează impresia de sacralizare a spațiului palatului și transformarea acestuia într -o structură a templului, cu un transept scurtat și un puternic de a se îngriji de o cupolă Acesta este un fenomen fără precedent în arhitectura engleză seculară Arcadele concave duc la fațadele laterale ale clădirilor oficiale și la aripa, unde se află grajdurile Aceste spații sunt, de asemenea, grupate în jurul curților În locul în care grajdurile și palatul sunt în contact, există o capelă În timp ce aspectul dur al fațadei de grădină amintește de tifon, fațada din curtea din față este extrem de originală - este decorată cu pilonii dorici ai ordinii uriașe, alternând cu deschideri de ferestre Atunci când a planificat un parc și a ridicat drumurile, Wenbra a experimentat elemente ale limbajului arhitectural din diferite epoci: temple clasice, obeliscuri egiptene, pavilioane turcești și donzhons medievale devin surse de inspirație pentru el În timpul descris, istoricismul era foarte la modă în arhitectură Arhitectul vienez Johann Berngard Fisher von Erlah a scris apoi tratatul său despre „Arhitectura istorică” Cu toate acestea, mausoleul, ridicat de Hokokmur în , ca mormânt al familiei Hovard, a pus bazele unei direcții romantice în arhitectură După ce proiectul inițial axat pe arhitectura clasică antică a fost respins, el a construit templul rotundondomed al Ordinului Doric, repetând Biserica San Pietro din Montorio, creată la Roma Bramante Clădirea pitorească, care crește pe subsol, a întruchipat natura dramatică a arhitecturii engleze Un alt exemplu de excepție de arhitectură barocă engleză este Palatul Blenheim (Oxfordshire, - ) El a fost prezentat reginei Ducele de Malborough pentru a -și comemora victoria asupra lui Ludovic al XIV -lea în bătălia de la Blenheim Construcția a început Wenbra, dar mai târziu, din cauza dezacordurilor cu regina, arhitectul s -a schimbat și a finalizat construcția complexului Hokokmur Clădirea maiestuoasă atinge în lungime, iar în lățime de metri Centrul ansamblului este o curte din față extinsă Ca și în castelul Howard, sala mare și salonul se află pe axa centrală, iar bucătăria și curțile stabile sunt amplasate pe alta - perpendicular - linia În soluția arhitecturală a palatului, se utilizează, de asemenea, forme și detalii eterogene, portic și colonada se dovedesc inevitabil elementele de legare Din castelul lui Howard Palatul Blenheim se distinge nu numai prin amploarea ansamblului Dacă prototipurile europene sunt clar urmărite în arhitectura primului, tradiția engleză domină palatul Ducelui de Malboro Porticul Corintesc era deja cunoscut în Anglia - poate Jhh Iiaz Iii Ii Sir John Wanbra și Nicholas Hokokmur Palat Blenheim, Oxfordshire, - Galeria (de mai sus) Planul și ușa din față (mai jos) împotriva: Sir John Wanbra și Nicholas Hokokmor Palace Blenheim, Oxfordshire, - Salon Sir John Wanbra Siton Made (Northumberland) - Pentru a vedea în proiectele Whithall și Spitalul din Greenwich, iar turnurile masive de colț cu povești asemănătoare cu coșuri de fum păreau aproape de clădirile din epoca domniei reginei Elisabeta Interiorul aparține mâinii lui G Gibbs și indică, de asemenea, caracterul profund național al întregului ansamblu în ansamblu Orientarea către arhitectura medievală a fost și mai pronunțată în lucrarea târzie a lui Wanbra - ansamblul din Siton realizat ( - ) Casa asemănătoare cu o fortăreață este flancată cu turnurile poligonale în plan, iar fațada principală rustică încadrează coloanele dorice Ferestrele interpretate în spiritul paladian alcătuiesc un contrast izbitor cu arhitectura aspră Construcția templului, în care Christopher Ren și -a respirat viața după focul din , timp de câteva decenii, până la începutul secolului al XVIII -lea, s -a oprit în dezvoltarea sa Numai atunci când partidul conservatorilor din a avut loc în Parlament „acționează asupra construcției Cincizeci de biserici noi din piatră și materiale de aderare cu turnuri sau clopote la fiecare templu”, noi tendințe au început să pătrundă în această zonă de arhitectură Proiectele Wenbra, realizate pentru aceste biserici, au fost, de regulă, în suburbi în creștere rapidă, sunt apropiate în spirit de clădirile palatului său Într -o clădire, formele clasice, baroce și chiar gotice sunt adesea conectate Scopul lucrării nu a fost în formularea unui concept arhitectural complet, ci în dezvoltarea unei abordări echilibrate a utilizării stilului și în alegerea materialelor corespunzătoare soluției sarcinii Acest lucru în multe feluri, idealul renascentist ar putea fi acum făcut în practică Responsabilitatea pentru implementarea programului de construcție a fost atribuită altor maeștri Hokokmur este autorul proiectelor a șase temple, printre care Sfântul George din Bloomsbury ( - ), unde au fost lipiți într-un singur detalii întregi cunoscute pentru arheologic Săpături degresat; Sfânta Maria Vulnot ( - ) - Un fel de memorie arhitecturală a lui K Rene Este necesar să menționăm Thomas Archer ( - ), care a studiat la Roma creațiile lui Bernini și Borromini și a creat cel mai baroc al acestor temple-Saint Paul din Deptford ( - ) Această biserică este o structură centrică cu o ordine corintică uriașă În fața acestuia este un portic sub formă de semicirculare în ceea ce privește volumul James Gibbs ( - ) a moștenit, de asemenea, dragostea arhitecturii italiene, în ciuda asemănării evidente cu modul de K Rena, găsit în lucrările sale Neopalladianism O generație de arhitecți care i -au înlocuit pe Wanbra și Hokokmur polemizați cu înverșunare cu opiniile estetice ale lui Christopher Ren și ale adepților săi „Pentru mai multe domni, am urmărit cu răbdare cum mor cele mai nobile structuri publice de mâinile unui singur arhitect de instanță Întreb dacă răbdarea noastră este într -adevăr atât de nelimitată cu greu ar trebui să ne înțelegem cu termeni Faptul că ar trebui să ne înțelegem cu faptul că ar trebui să ne înțelegem cu faptul că Whitehall este asemănat cu Hampton -korta, iar noua Catedrală este construită similară cu Catedrala Sf Pavel ” - aceste observații ale contelui de Count Sheftsbury, prezentat într -o scrisoare din Italia, găsește o nemulțumire profundă față de gustul artistic dominant În perioada care a urmat revoluției glorioase din , Vigi, care a respins conceptul de putere absolută, a obținut greutate politică După ce dinastia Hanovra a fost ridicată pe tron ​​în , partidul a venit la putere și a condus țara timp de câteva decenii De îndată ce influența politică a fost în mâinile unor mari proprietari de terenuri și vârfurile clasei de mijloc, s -au schimbat și preferințele arhitecturale Spre deosebire de patosul barocului roman, care este atât de caracteristic pentru multe lucrări ale lui Christopher Ren, arhitecții și clienții s -au străduit acum pentru un ideal, „ale căror origini sunt în adevăr și natură” și forme preferate fără bijuterii frivole Două volume de vitruviu britanic au fost publicate în Primele conțineau imagini ale celor mai bune clădiri britanice, în a doua - traducerea celor patru cărți Palladio Publicația a fost dedicată lui George I și a fost lansată de Colin Campbell Mai târziu, în , William Kent a publicat reproducerea lucrărilor lui Inigo Jones Campbell ( - ) și Kent ( - ) au fost incluse în Cercul intelectualilor lui Richard Boyle, cel de-al treilea număr al Berlington ( - ), care a fost principalul inspirator al mișcării neopaldianismului din Anglia Scopul acestor oameni a fost să se întoarcă la „legile corecte și nobile” care acționează în arhitectura antică și a interpretat Palladio, precum și compatriotul lor Inigo Jones În următoarele decenii, componentele fundamentale ale arhitecturii britanice au fost o formulă clasică și tradiție națională Elemente manieriste, Lord Berlington (Richard Boyle, al treilea contele Berlington) Chisvik House, Middlesex, - FACADE (mai jos) Galerie (dreapta) Plan (mai jos dreapta) Plastic folosit în clădirile din Palladio, acum erau acum complet excluse din practica arhitecturală Ideile dezvoltate în cercul de artă al Lordului Berlington au influențat în principal construcția seculară Șeful acestei „societăți amatori”, care a călătorit în mod repetat în Italia pentru a studia Williad, a ordonat lui Campbell să construiască Berlington House în - , abandonând serviciile Gibbs, a căror manieră era mai asociată cu tradiția barocă Rezidențele suburbane construite de Campbell în Mereuort (Kent, ), Stourhead (Wiltshire, din ) și Herberts House din Whiteholl ( ), în prima jumătate a secolului al XVIII -lea au servit ca exemple pentru imitație în arhitectura seculară engleză În această perioadă, formele clasice stricte devin din ce în ce mai diverse: planuri simetrice clare, porticurile templului, colonnadele și spațiile centrale blocate de cupola din fiecare structură nouă au fost combinate diferit și au trezit amintiri despre lucrările Palladio Domnul Berlington însuși a creat cel mai perfect exemplu de arhitectură Palla Diana Casa Chisvik, construită între și , este mult mai aproape de Vills Veneto, mai degrabă decât de clădirile din Campbell, cel puțin din cauza dimensiunii sale modeste Planifică, pre- William Kent Holkham Hall, Norfolk Construcția a început în Fațada principală și scara Piața cu un octagon în centru, urcă spre Villa Rotonda Palladio Cupola centrală blocată de hol este înconjurată de geometrică în plan, conectată de pasajele camerei; În plus, spațiul lor crește odată cu apele, nișe decorate cu statui care stau în ele În interpretarea aspectului extern al clădirii, sunt utilizate detalii care ne referă la clădiri antice: un portic corinten cu șase legături datorează aspectul lor Templului lui Jupiter din Roma Semicircular, împărțit în trei părți ale ferestrelor tamburului de mită amintește de termeni romani, iar ferestrele fațadei de grădină cu capete arcuite curbate și coloane de divizare sunt o variație pe tema arhitecturii venețiene Toate aceste detalii nu citează în mod literal surse antice, ele sunt mai mult decât legate de monumentele secolului al XVI -lea, cunoscute de Berlington din desenele și clădirile din Palladio Doar o scară monumentală care duce la portic aduce nota barocă la aspectul general clasic al Chis-Haus Interiorul a fost creat în principal în conformitate cu ideile lui Inigo Jones, care, la rândul lor, au interpretat fără îndoială schemele paladiene Toate camerele sunt interconectate și fiecare cameră răspunde la scopul său, ceea ce este indicat de decorarea pitorească și mobilier Spre deosebire de o casă de brânză, o dimensiune modestă, în ciuda sumelor uriașe cheltuite în construcția sa, Holkham Hall din Norfolka (începută în ) este implementarea idealurilor neopala-ladiene sub formele unei structuri monumentale Deși ambele reședințe se întorc la conceptele neopalladiene ale Lordului Berlington, în comparație cu crearea Casa Kent Chisvik arată deosebit de elegantă Planul strict simetric al Holkham Hall constă dintr -un volum central, unde se află camerele ceremoniale și patru corpuri oficiale asociate cu acesta cu coridoarele Holul dă impresia aproape o clădire a templului -acest efect apare datorită prezenței unui marș solemn de scară încadrat de coloane și care duce la etajul doi din față Aici, utilizarea materialelor scumpe, a frunzelor clasice și a unui plafon de caisson amintesc de arhitectura romană Talentul lui Kent de a crea un spațiu teatral devine evident în rezolvarea unei dimensiuni mici a monumentului - Casa nr pe Piața Berkeley din Londra Excepția dintre maeștri care au lucrat la începutul secolului al XVIII-lea, în stilul neopalladian, este James Gibbs ( - ) Lordul Berlington l -a preferat pe Campbell atunci când a construit casa Berlington Catolic din Scoția, un susținător al Partidului Conservator, Gibbs a simpatizat cu regele dinastiei Stuart în exil Pregătindu -se să accepte Sfânta Demnitate, a plecat la Roma în , dar acolo a devenit student al arhitectului Carlo Fontan Prima sa clădire pe terenul englez a fost Biserica Saint Meri-Le-Strand ( - ) În timpul construcției, stăpânul ei a fost ghidat de probe italiene, sau mai bine zis, de construcția epocii manierismului Principala sa lucrare este considerată a fi Biserica Sf Martin pe câmpuri ( - ) Acesta mărturisește ce Freedom Gibbs a tratat surse arhitecturale istorice Structura extinsă cu porticul corinten se întoarce la arhitectura panteonului, dar aici stăpânul înlocuiește spațiul tradițional, acoperit cu o cupolă, o structură bazilică și un turn - elemente în spiritul lui K Rena Combinația particulară a fațadei templului și a clopotniței de nivel a servit ca model în construcția a numeroase biserici parohiale din întreaga Anglia Mai devreme, Gibbs a creat un alt proiect al Bisericii orașului: volumul rotomic trebuia să fie decorat cu un cerc de coloane în conformitate cu conceptul de Andrea del Snitzo, formulat în tratatul său cu privire la perspectiva publicată în Marea Britanie în Acest plan nu a fost realizat din cauza costurilor ridicate; Cu toate acestea, unele dintre proiectele maestrului, care prevedea crearea unei structuri centrice, au primit aprobarea Biblioteca Radcliffe din Oxford este în totalitate în conformitate cu arhitectura de manierist italian Volumul Rotlandal acoperit cu o cupolă se sprijină pe un nivel inferior ruginit Perechile de jumătăți corintene sunt concepute pentru a reînvia suprafața peretelui Gibbs au fost susținuți cu căldură în cercurile conservatoare; Tratatele sale „Cartea arhitecturii” ( ) și „Ricarea unor detalii arhitecturale” ( ) au fost, de asemenea, utilizate în secolul al XIX -lea Bat, cunoscut de la Imperiul Roman cu izvoarele sale minerale fierbinți, a fost în centrul evenimentelor de planificare urbană din secolul al XVIII -lea Între și , părintele și fiul John Bud the Elder ( - ) și John Wood the Younger ( - / ) au creat Avon Avon Avon în spiritul Palla Diana Baza proiectului este trei complexe monumentale: Queen's Square, Kuin Square (John Wood Senior, ), Serkus (John Wood Senior, ) și Royal Cass (John Wood the Younger, James Gibbs Londra, Saint Meri Lee-Strand, - fațadă și vedere în partea de jos: James Gibbs Oxford, Biblioteca Radcliffe - John Wood cel mai tânăr Bat, cutii regale (mai sus) - John Wood Senior BAT, CUIN PATER (mai jos) Construcția a început în Thomas Pitt Strogerry Hill, Twikenham Middlesex Galerie, după - ) Woods a dezvoltat ideea proiectării zonei cu clădiri rezidențiale uniforme, acest concept și -a dovedit deja viabilitatea în rezolvarea pătratelor din Paris Cu toate acestea, arhitectura Bata din secolul XVIII este mult mai aproape de monumentele antichității romane și baroce decât de structurile capitalei franceze Nu numai proiectul de planificare urbană în ansamblu, ci și structura fațadelor clădirilor este atrăgătoare pentru arta romană Deci, în Serkus, secvența ordinelor - dorice, ionice și corintene - amintește de Coliseum, iar mandatul uriaș care împodobește crucea - țara este deja asociată cu Roma Michelangelo Cel mai semnificativ maestru al secolului XVIII este Robert Adam ( - ) S -a născut în familia unui arhitect scoțian și a petrecut destul de mult timp la Roma: din până în Acolo a întâlnit teoreticienii glorificați ai arhitecturii și stăpânul gravurilor de Giovanni Battisty Piranesi, precum și desenul francez Klerissso De asemenea, a făcut o călătorie în Dalmatia pentru a studia bine ruinele palatului împăratului Dioclețian în despărțire și a clarifica dimensiunea acestuia Rezultatele cercetărilor sale au fost publicate în sub numele de „Ruinele lui Splato” La întoarcerea în Anglia, Adam s -a dedicat în principal proiectării interioarelor Decorarea casei Saion din Middlesex ( - ) arată clar cât de inventiv a fost stăpânul în interpretarea motivelor clasice folosite de el pentru a proiecta spațiile casei În perioada din până în , Robert Adam și fratele său James proiectează un complex de reședințe de lux de oraș - cartierul Adelfi pe malurile Tamisei Acest experiment nu a avut succes și a pus familia în pragul falimentului Deși Adam a fost capabil să creeze mostre magnifice de design decorativ al camerelor bazate pe elemente interpretate creativ ale arhitecturii antice, unele dintre lucrările sale poartă urme de entuziasm pentru un gust „gotic” atât de iubit în secolul XVIII Aici este necesar să menționăm castelul din Kal-Zzin din Stratchaid ( - ), construit într-un spirit medieval Arhitectura sa folosește o serie de motive care au primit recunoaștere și s -au răspândit deja în epoca romantismului Începutul acestui proces a fost lansat de construcția casei Walpol din Straberry Hill În , London Antichity a cumpărat un teren de teren, pe care William Robinson trebuia să ridice o moșie într -un stil neo -get pentru el Cel mai mare interes a fost galeria blocată de un arc veinal (Thomas Pitt), care a supraviețuit până în zilele noastre într -o stare modificată Eșantionul pentru ea a fost capela lui Henric al VII -lea din Westminster Abbey Casa lui Walpol a fost considerată contemporani ai unui trinket amuzant, parțial datorită tratamentului foarte gratuit al elementelor de arhitectură gotică, dar a fost primul monument de acest fel și a devenit o etapă importantă în calea unei reproduceri mai fiabile a formelor medievale în a -a secol Această casă servește ca un bun exemplu al modului în care arhitectul amator a avut un impact semnificativ asupra dezvoltării arhitecturii în Anglia William Robinson Strogerry Hill, Twikenham Middlesex A început în Arhitectură barocă în Olanda În prima jumătate a secolului al XVII -lea, Olanda de Sud, situată pe teritoriul Belgiei moderne, a cunoscut o creștere economică și culturală Cu toate acestea, acest proces a afectat arta artistică mai mult decât arhitectura În timp ce Rubens, Van Dyck și Jordan au deschis noi orizonturi în domeniul picturii, arhitectura a rămas captivă de vechile tradiții Motivul pentru aceasta a fost un impact puternic al ideilor de contraformare contra -legată, ceea ce a pus o barieră fiabilă pentru protestantism în regiunile sudice ale Olandei spaniole încă unificate Maeștrii acestor părți ale țării au fost ghidați de prototipurile gotice, formele de manevră și tehnicile împrumutate într-o școală franceză cunoscută Între timp, aici nu a fost creat un singur monument cu adevărat original Una dintre puținele excepții a fost casa lui Rubens din Anvers Proiectat de artistul însuși, a fost construit în - Atunci când se ridică o clădire în formă de P cu o curte și o grădină, stăpânul nu a respectat niciun concept strict proiectat, iar această structură este dificil de atribuit oricărei direcții de stil definit Fațada și porticul, care amintește de arhitectura de iobag, sunt concepute în tradițiile arhitecturii manieriste a Italiei Rubens a studiat acest curent, petrecând opt ani pe cealaltă parte a Alpilor Cu toate acestea, seria executată de gravuri „Palates of Genova” ( ) a afectat într -o măsură mult mai mare formarea construcției seculare decât propriile sale experimente arhitecturale Bruxelles Fațade pentru locuri mari aproximativ în partea de jos: Billle Hesius Biserica Sf Michael în Louvens - La mijlocul secolului, a fost conturată o fractură în practica arhitecturală, care a fost facilitată de apariția unor astfel de temple decorate luxos precum Saint Lupa (construcția a început în conform proiectului lui Peter Hessen-S), Biserica iezuită din Sf Mikhail în Louvens (Billle Hesius, - ), Biserica Sf Ioan Botezătorul din Bruxelles ( - ) și Biserica Apostolilor lui Petru și Pavel din Mekelena ( - ) Fațadele, de regulă, au fost ascunse de trei bazilici nonefice, în care elementele arhitecturii gotice au fost combinate cu sistemul de ordine și decorarea manieristă Coloanele, pilotele și arcadele acoperite cu decor sunt o caracteristică caracteristică a arhitecturii provinciilor din sudul Olandei și a liniei, complet de neconceput în acele țări în care influența clasică a fost destul de puternică, precum, de exemplu, în Franța Provinciile de Nord Arhitectura regiunilor nordice sub stăpânirea coroanei spaniole până în s -a dezvoltat într -o direcție complet diferită decât pe sud Apelul populației din această regiune la calvinism, dorința de a convoca statele generale a adus dezacorduri cu Metropolis, Departamentul din bunurile Habsburgilor și, în sfârșit, ieșirea din Sfântul Imperiu Roman Rezultatul nu a fost doar iconoclastele - arhitectura religioasă a dobândit și caracteristici complet unice aici Factorii economici nu au fost mai puțin importanți: extinderea comerțului în orașele țării, care a ocupat rapid poziția puterii marine europene de frunte, a dus la faptul că burghezia a devenit principalul client, iar reprezentanții săi au jucat rolul filantropilor Creșterea influenței Amsterdamului a fost investigarea renașterii urbanelor Este evidențiat prin construcția unui inel de trei canale în secolul al XVII -lea și planul din , care prevedea dezvoltarea radială a orașului Până acum, canalele directe, loturile paralele de terenuri și fațade înalte din cărămidă rămân semnul distinctiv al orașului Ca Amster Doamna, multe orașe olandeze la începutul secolului al XVII -lea și -au decorat străzile cu clădiri comerciale maiestuoase Rapenburg din Leiden este un „canal frumos în Europa” este un bun exemplu de manifestare a unui principiu individual în arhitectura palatelor orașului Arhitectul principal al vremii sale a fost Hendrick de Ceyceer ( - ); El a construit multe case private, precum și clădirea Exchange ( ), în timp ce a luat modelul englez al unei structuri similare ca un eșantion Bisericile sale au devenit un cuvânt nou în construcția templului protestant Biserica occidentală, ridicată în , sau chiar mai nordică (opera lui De Caser sau Hendrik Stets) sunt exemple caracteristice de case capele calviniste, ar fi trebuit să devină un model pentru imitația întregii lumi protestante Interiorul domină spațiul central, având întotdeauna o anumită figură geometrică în bază: un octogon, un cerc sau grec stânga: Arena van Gravensande Leiden, Biserica Marekerk A început în pe dreapta: Jacob Van Stones Gaaga, Palatul Mauritsheis - cruce Scaune pentru rugăciune întârziere în jurul altarului și fontului, Scaune teatrale bune Unul din Cele mai bune exemple structuri Astfel de Tip - Biserica Marekerk din Leiden, A cărei construcție a fost realizată din Arhitectul șef Van Gravensande a luat ca bază un plan cunoscut de la Antichitate: un octogon cu o galerie de bypass Acest model a atras atenția Leonardo da Vinci La aceeași schemă, gravatoare și mai târziu ARME, cum ar fi noua biserică din Harlem Jacob Van Campen ( ) - Tingings din această clădire este un pătrat cu o cruce înscrisă în ea - sau Biserica Luterană din Amsterdam, ridicată de Adrian Dorsman sub forma unei rotunde în an În secolul al XVII -lea, au avut loc schimbări semnificative în arhitectura seculară La începutul secolului, formele caracteristice erei renașterii au dominat în arhitectura Olandei Acest stil, care combină lucrările tradiționale de cărămidă cu un decor în stil maniere, a determinat chipul orașului; Îl putem judeca după proiectarea vechilor rânduri de carne în Harlem of Liven de Kei ( - ) sau Cleaners Dolen (Tira pentru împușcarea MishEns) în Middelbur-X ( - ) După , în cercurile curții, a devenit evidentă o tendință către direcția clasicistă, exprimată în forme inspirate de arta franceză, precum și de paladianismul englez Jacob van Kam-Pen ( - ), un artist și arhitect înstărit care a studiat în Italia și care se întorcea în Olanda, dus de idei inovatoare, a fost în mare parte facilitată de creșterea popularității clasicismului Prima sa lucrare este casa lui Koyman în Amsterdam ( ), a cărui decizie indică cunoștința arhitectului cu creațiile Palladio și Scamzi Palatul Mauritzheis de la Haga, construit de el pentru nepotul conducătorului lui Frederick Hendrick Johan Mauritsa în - , a devenit un model pentru imitație în timpul construcției multor case urbane și rurale Volumul blocului se sprijină pe subsolul înalt și decorat cu pilastri uriași Ordinea ionică Acoperișul cu o fractură și un contrast al pietrei de chering și al zidurilor roșii -brățară amintește de tradițiile arhitecturii olandeze Capodopera necondiționată a lui Van Campen a fost primăria din Amsterdam (în prezent Palatul Regal) Lucrarea a început imediat după încheierea lumii Westfalian în Construcția dreptunghiulară din plan are două curți, iar nucleul său semantic este un front Hol Vaultul cilindric și holul, care se întind pe întreaga lungime a clădirii, creează un sentiment de ședere în spațiul templului Repetând schema de decorare în aer liber, arhitectul a decorat interiorul cu pilastre corinteni Decorarea primăriei mărturisește în mod elocvent confidența de sine a locuitorilor din Amsterdam (Sculptorul Art Kvellin și atelierul său au luat parte la design, lucrarea pitorească a fost realizată de Rembrandt și Yordan ) La sfârșitul secolului al XVII -lea în Olanda, ca în toată Europa, influența franceză devine deosebit de puternică Acest lucru a fost facilitat și de situația politică: mulți arhitecți Gugenot și -au părăsit patria după proclamarea edictului din Nanta și au încercat să primească ordine în alte curți europene Aceste exilați au distribuit tradiții baroce în toată Europa Casa de vânătoare a Prințului Orange Wilhelm III Het Loo, lângă Appeldorne, este o dovadă incontestabilă a talentelor Gugenot După , Jacob Roman și Daniel Marro (aproximativ - ) au construit un palat și au învins grădina, concentrându-se pe tradiția clasică franceză Fiind arhitectul de judecată Wilhelm III, Maro și -a urmat stăpânul în Anglia, dar mai târziu s -a întors în Olanda și s -a stabilit la Haga Acolo a construit mai multe palate ale orașului în stilul barocului târziu, inclusiv clădirea Bibliotecii Regale ( ) Jacob Van Campen Primăria din Amsterdam (acum Palatul Regal) A început în Arhitectura barocă din Scandinavia Danemarca și Suedia au contribuit semnificativ la dezvoltarea arhitecturii în secolele XVII și XVIII Caracteristicile stilului național de stil s -au redus în principal la utilizarea materialelor de construcție locale și la o combinație de pereți de cărămidă cu gresie, suprapunând camerele cu acoperișuri de fier și așa mai departe Prototipurile clădirilor scandinave, și nu numai templele protestante, au fost lucrările arhitecților olandezi Cu toate acestea, în a doua jumătate a secolului al XVII -lea, în clădirile ridicate în Europa de Nord, pot fi găsite ecouri clare ale tradițiilor italiene și franceze Ordinele au venit de la instanță și aristocrație, care și -au păstrat poziția dominantă în societate datorită tranziției la protestantism Din când în când și clasa de mijloc a luat parte la viața culturală, făcând ordine episodice În Norvegia, care era atunci sub stăpânirea Coroanei daneze, procesul artistic a fost determinat în principal de dezvoltarea meșteșugurilor Danemarca Când sub Christian IV, guvernul s -a mutat la Copenhaga, a început în țară o scurtă perioadă de arhitectură bancară maneistică și timpurie, axată pe imitația arhitecturii olandeze În acest moment, un palat de vară a apărut la o reședință din Rosenborg ( - ) și schimbul ( - , - ), construit de Hans Van Stenvinkel the Younger Reședința din Rosenborg este o clădire spațioasă, cu un acoperiș înalt, cu ferestre auditive și forceps; Conform unor dovezi, regele a pictat personal planul clădirii Cel mai mare proiect de la începutul secolului al XVII -lea este Piața Orașului Vocal - Jean de la Balle Stockholm, casa cavalerului - Nu a fost posibil să se pună în aplicare din cauza războiului erupt de treizeci de ani Un eșantion al stilului baroc din Danemarca a fost Palatul Charlottenborg, a cărui construcție a început în Cel mai mare arhitect al perioadei descrise a fost Lambert Van Haven (născut în ) El a studiat în Italia, dar în lucrările sale trăsăturile arhitecturii olandeze sunt citite în mod clar Biserica lui Hristos Mântuitorul din Kriestianshaven este un volum centric care combină crucea greacă în plan cu spații dreptunghiulare la colțuri Stăpânul folosește un model care s -a dezvoltat în arhitectura bisericii protestante în regiunile nordice ale Olandei Pinakl sub forma unei spirale a fost construit pe turnul deja în secolul XVIII (maestrul Lauris de Tura) Influența arhitecturii italiene poate fi găsită în ansamblul Sofo-Amalienborg din Copenhaga În mijlocul secolului XVIII, arhitectura experimentează din nou înalte În , au început lucrări la extinderea zonei Amalienborg și a Bisericii din Frederickskihirskh Crearea acestui ansamblu a fost în conformitate cu tradiția planificării urbane franceze și, mai important, a danezului Rococo Nucleul ansamblului este un octogon, al cărui principale axe continuă străzile orașului, iar diagonalele sunt accentuate prin plasarea a patru palate pe ele, pe fațadă Fiecare dintre acestea fiind accentuate de partea centrală În centrul celui de -al doilea, dreptunghiular, pătratele sunt localizate Frederickskirche (terminate doar în ) Autorul proiectului Nikolai Aitwed ( - ) este o mulțime de călătorii într-un grădinar și un arhitect-dilent care a lucrat cu Pyoppelman Influența arhitectului din Dresda a determinat în mare măsură apariția primei sale mari lucrări - Palatul Christiansborg ( - ) Fiind arhitectul de judecată Christian VI și Frederi Ka V, Aitwed a deținut funcția de președinte al Academiei de Arte din Copenhaga Lauris de Tura ( - ) a câștigat, de asemenea, o oarecare faimă europeană, ridicându-și schitul „vienez” în Parcul Deer Cerb din Copenhaga și Pinakl la Biserica Mântuitorului în spiritul lui Borrini Suedia Academia suedeză a dat pentru prima dată Preferința manierismului olandez, deși în , când francezul a devenit arhitect al instanței stânga: Hans van Stanvinkeli cel mai tânăr Copenhaga, Exchange - și - pe dreapta: Nikolai aite Copenhaga, Frederickskirche - Nicodemus Tessin Senior Stockholm, biserica casei cavalerului a început în Nicodemus Tessin cel mai tânăr Stockholm, Palatul Regal Detaliu al fațadei curții - Simon de la Balle (d ) are o mișcare către clasicismul baroc Fiul său Jean de la Balle ( - ) și studentul Nikodemus Tessin Senior ( - ) au primit recunoaștere internațională, făcând foarte mult pentru formarea arhitecturii baroce suedeze Tranziția la un stil nou a fost anunțată prin construcția unei case cavalerești din Stockholm în anii , a cărei arhitectură este asociată cu Palatul Luxemburg Autorul proiectului a fost Simon de la Balle, iar olandezul Eustus Wink-Bons a participat la implementarea sa Fațada principală este decorată cu pilastri din Ordinul Corint Pentru a spori efectul, aici se joacă contrastul dintre cărămidă și gresie ușoară În , Jean de la Balle a început să lucreze la construcția Palatului Oksenstyern Decizia acestei clădiri a reflectat impresiile sale obținute în timpul unei călătorii în Franța și Roma Palatul de obligațiuni (de asemenea, ) a fost primul dintre reședințele suedeze care a primit o curte din față Modelul olandez a dominat până acum construcția templului Nicodemus Tessin Senior a fost numit arhitect de judecată în La scurt timp, a plecat într -o lungă călătorie în Germania, Italia, Franța și Olanda Impresiile pe care le -a îmbogățit acolo s -au reflectat în lucrările sale Catedrala din Tue Kalmar amintește de clădirile romane din secolul al XVI -lea, iar Muzeul Caroline din Stockholm ( ) este mai aproape de clădirile franceze clasicism În lucrarea sa principală - Castelul din Drotningholm - a vrut inițial să folosească proiectul aceluiași -vikont, dar a construit un complex cu aripi laterale, pavilioane de colț și doi metri În interiorul palatului, scara monumentală atrage toată atenția Construcția ansamblului și dezvoltarea teritoriului din jur au devenit fapta fiului maestrului-nikode-mus Tessina cel mai tânăr ( - ) Acesta din urmă a luat postul de tată la instanță în De asemenea, a călătorit prin Europa în scop introductiv La Roma, s -a întâlnit Nicodemus Tessin Senior, Castelul Drotningholm lângă Stockholm, - Bernini și Carlo Fountan, care au avut un impact semnificativ asupra modului său creativ Principala lucrare a arhitectului - restructurarea Palatului Regal din Stockholm - a arătat că era bine familiarizat cu proiectul lui Louvor Bernini și Palazzo Kiji -odeskal -ki Palatul cu trei niveluri se sprijină pe o bază puternică și este completat de grajduri curbate În curte, amintind decizia Piaței Regale din Paris, trebuia să existe o statuie a lui Charles XI Vizavi de palat, arhitectul și -a construit propria casă, în arhitectura căreia Franul Hotelul Tsuz și elementele Villa Romană Aspectul grădinii este aproape de structura decorării teatrale, iar structurile individuale seamănă cu monumente În ultimul sfert al secolului XVIII din Scandinavia, clasicismul a fost destul de rapid stabilit Capela din Catedrala din Roskilda, unde Frederick IV este înmormântat (K X Harsddorf, ) și teatrul din Palatul Gripsholm (Jean Louis Deira, - ) a marcat începutul renașterii tradițiilor antichității grecești; Înălțimea acestei direcții a căzut în secolul al XIX -lea Erenfrid Klurt Arhitectură barocă în Germania, Elveția, Austria și Europa de Est introducere Mediul relativ uniform al monumentelor artei baroce din Germania îi pare rău să găsească doar în Swabia, Bavaria și Franconia Dresda și Potsdam sunt cunoscute pe scară largă pentru ansambluri baroce remarcabile În fiecare regiune, se dezvoltă un anumit tip de clădiri baroce: case suburbane din Schleswig-Holstein, Biserici Fakhver din Vogelsberg, la nord-estul Frankfurt, lacuri din regiunea Münster din nordul Germaniei Scurtă descriere de mai jos nu poate fi considerată o imagine de ansamblu completă a culturii baroce germane, ci ar trebui să ofere cititorului o descriere generală a acestui fenomen Construim descrierea noastră despre arhitectura barocă a Germaniei pe un principiu geografic pentru a studia atât zonele îndepărtate și a acorda atenție monumentelor, de obicei lăsate fără luare în considerare Nu ne străduim să omitem aspectele istorice ale existenței stilului baroc în Germania, dimpotrivă, un astfel de context ne permite să înțelegem de ce în unele domenii această direcție a dobândit o mai pronunțată, iar în altele o formă mai vagă Trebuie luat în considerare faptul că în Germania structurile arhitecturale în stilul baroc au apărut târziu în comparație cu restul țărilor europene Fără îndoială, acesta a fost rezultatul războiului de treizeci de ani ( - ), deoarece Teatrul Operațiunilor Militare a fost în Germania Numai până la sfârșitul secolului al XVII -lea, clienții seculari și biserici au început să aibă suficiente sume pentru a finanța proiecte arhitecturale pe scară largă care glorifică imaginea absolutistă a regulii și servesc ca obiective de combatere Case suburbane, conace și biserici din Schleswig-Holstein, Meklenburg, Hamburg și Saxonia inferioară Printre monumentele arhitecturii erei baroce din Schleswig-Gol-Shtini, case private și conace suburbane sunt deosebit de remarcabile În ele, stilul baroc a primit o expresie în forme mai diverse și dinamice decât cele prezente în arhitectura templelor protestante Ca și peste tot în Europa, stilul baroc a servit aici interesele ducilor, numărării și nobililor mari locali Dukes -ul rivalului Gotpsky cu monarhi danezi Între și , vasta aripă sudică a casei Gottopov din Schleswig a primit forma unui palat independent În această confruntare politică, ducii Got-Torpsky au primit sprijinul Suediei ca forțe care s-au opus danezilor Desigur, în acest context, faptul că reședința Dukes of Gottorp în compoziție și proporții seamănă cu castelul Stockholm, la construcția căreia Nikodemus Tessin cel Tânăr a început în nu este o coincidență O astfel de copiere nu a fost doar un tribut Arhitectura barocă daneză este strâns legată de prototipuri olandeze, în timp ce clădirile barocului suedez se disting prin măreția regală În această privință, trebuie menționat faptul că Nicodemus Tessin a prezentat proiectul noului Palat Gottorp pentru a fi examinat de Ducele Christian Albrecht Din păcate, fondurile pentru implementarea sa nu au fost suficiente și doar succesorul lui Christian Albrecht, ducele Frederick al IV -lea, trebuia să efectueze construcția reședinței Din păcate, și el nu a putut să se mute în ea În , chiar înainte de finalizarea decorației interioare, danezii au fost ocupați de statul Gottorp Acest lucru s-a întâmplat în timpul Marelui Război de Nord ( - ) Arhitectura multor clădiri din Schleswig-Holstein este axată pe eșantioane italiene, adică a subliniat modelul danez Cel mai bun exemplu în acest sens este sala din față a conacului din groapă Creatorul decorului său interior a fost originar din nordul Italiei, Carlo Enriko Brenno, care a dezvoltat acest proiect în jurul anului O galerie bogat decorată, care duce la un marș cu scară dublă, trece de -a lungul pereților holului supraetajat Pe tavanul decorat cu un ornament de rând, îngerii sunt trâmbiți în conducte și se joacă pe flaut Legătura acestor cifre cu planul tavanului este atât de imperceptibilă încât pare ca și cum ar fi pe cale să cadă Camera purta funcțiile camerei de zi, recepție și chiar Capela casei Două ansambluri din Schleswig-Golyptina contestă dreptul de a fi numit vârful artei baroce Departe de la Dump, în Hassel-Burg, există o altă casă de țară Compoziția palatelor italiene este folosită și aici Pictura holului a fost finalizată Pentru contele Dernat de un maestru italian, un asistent este o rușine Pictura și decorarea de formare sunt foarte restrânse în interpretare, preluarea scărilor care duce la galerie este harul După ce a crescut la etaj, privitorul poate găsi un alt nivel fals creat cu ajutorul construcțiilor promițătoare pitorești Acest truc cu figurile zeilor incluse în el amintește de monumentele lui Würzburg și Pommersfelden în sudul și castelul suedez din Dolingholm În fața casei de pe axa centrală se află porțile palatului construite în ; Realicau la de metri distanță de casa principală, ei alcătuiesc centrul semantic al curții Acoperișul lor se grăbește în sus și, încheindu -se cu un felinar, oferă porții o asemănare cu pavilionul de grădină Limbajul arhitectural este extrem de elegant și restrâns - îndeplinește scopul clădirii oficiale, natura căreia soluția este atât de contrastantă cu arhitectura expresivă a sălii principale a casei principale Întregul complex în ansamblu este mai probabil să depindă de munca agricolă Decorația decorativă și pictura nu joacă un rol semnificativ aici Structura figurativă a decorului indică pretențiile politice ale proprietarului moșiei Cu clădirile descrise mai sus, puteți compara casele din Emckendorf și Pronstorf Fațadele sunt rezolvate în conformitate cu schema care a fost utilizată în construcția multor conace private Nucleul central cu pilastrii mandatului uriaș și care duce la intrarea în marșurile scării din pridvorul triunghiular care duce la intrare Ușa este decorată mai mult sau mai puțin pompos Aripa sudică a Castelului Dukes GOTTORP Schleswig, - Country House, Pronstorf Casa din Hasselberg, porti Casa din Hasselberg, Sala de puncte În casă, construită în pentru copiii lui Von Bughhchald din Pronstorf, interpretarea proeminențelor de colț repetă forma părții centrale a fațadei Acoperișul mansardei care încununează clădirea îi spune un aspect nobil și maiestuos În timp ce lucrările de cărămidă prevalează în Pronstorf, până la sfârșitul secolului al XVIII -lea, dorința de a utiliza alte materiale de construcție a fost conturată treptat Pilastrii de colț și pilonii din nucleul central al fațadei, întinzând trei niveluri în sus și decorează reședința judecătorului orașului din Pinneberg, sunt ruginite cu cărămidă, ceea ce oferă elemente arhitecturale sculptură Proeminențele fațadei și marginile ușor îndoite ale acoperișului mansardei oferă construcția dinamismului Decizia arhitecturală a casei într -un bootter este mai aproape de tradiția franceză Este foarte elegant și corespunde tradiției stâncoase Închirierea scărilor de scări duce la o ușă încadrată de doi pilastri înalți Fereastra superioară este încununată cu un foist stâncoasă și un arc se ridică deasupra ei, care se prăbușește în linia acoperișului Camerele ovale, neobișnuite pentru arhitectura lui Schles-Vig-Holstein, își datorează apariția prototipurilor franceze Arhitectura barocă cultă a lui Schleswig-Holstein prezintă mult mai puțin interes decât arhitectura conacelor suburbane Altarul Bisericii din Probsteierhagen, lângă Kiel, este demn de atenție, cu excepția Templul gotic compus din piatră în secolul al XVIII -lea a fost reconstruit și extins Noroc necondiționat aici este un cor Construit în Într -un decor monumental moderat și, în același timp, se simte un sentiment de formă italian, familiar pentru noi, rezolvând sala din față în groapă; Atât aici, cât și acolo, reliefurile bătăilor au fost efectuate de Carlo Enriko Brenno Apariția Bisericilor din Rellingen și Vilster diferă de aspectul clădirilor considerate anterior Deși din interior sunt pătrunzători de lumină, decorarea lor este restrânsă și puțin Kai Doza, constructorul Bisericii din Rlingen ( - ), a căutat să creeze un spațiu sacru în spiritul templelor franceze și italiene El a anunțat cu entuziasm că „vrea să creeze o lucrare realizată de o frumusețe și măreție fără precedent, destul de ascunsă decât vizibilă de un ochi simplu; el nu va fi egal aici, dar structuri similare pot fi găsite în Italia, Franța și Anglia” În plan, Biserica Doză este un octagon corect, este încununată cu un acoperiș elegant de mansardă cu un felinar Ernst Georg Zonnin Biserica Sf Mihail din Hamburg - Gravura a și Hillers, (mai jos) Vedere a corului (dreapta) Doză de kai Biserica protestantă, Rellingen, - Ferestrele înalte subliniază colțurile clădirii Spațiul intern uimește mult mai puțin decât s -ar putea aștepta, uitându -se la biserică de afară Motivul pentru aceasta, evident, constă în abundența de pilastri și galerii care acoperă foarte fără succes ferestrele Aceștia îngustează spațiul și, în niciun caz, nu îi dau „măreția fără precedent” Arhitectul Brandenburg Ernst Georg Sonnin în clădirile bisericii sale, de exemplu, templul din Wilster, construit între și , a găsit relații proporționale mai de succes Spre deosebire de doză, el a adus un omagiu tradiției protestante a construcției capelei În plan, biserica este un octogon Simplitatea decorului în aer liber este accentuată printr -un subsol scăzut și în creștere a pilasterilor rusticați Departamentul predicatorului se retrage de pe peretele altarului și se prăbușește în spațiul bisericii ca nasul navei Ernst Georg Zonnin a construit multe clădiri în Schleswig-Golstinium Printre ele, conacele nobile din Vilster au variat în forme; Maestrul a participat, de asemenea, la reconstrucția castelului din Kile Cu toate acestea, principala sa lucrare este restructurarea Bisericii Sf Mihail din Hamburg, care a suferit de focul din În același an, Zonnin și originar din Thuringia Johann Leonard Red Pri a prezentat proiecte Construcția s -a desfășurat un an mai târziu, iar consacrarea a avut loc în decembrie , deși clopotnița era încă departe de finalizare A fost posibil să terminăm munca doar douăzeci de ani mai târziu, când au existat fonduri suficiente pentru acest lucru Abilitățile remarcabile ale lui Zonnin ca inginer genial și cunoștințele sale despre echipamentele de construcție s -au manifestat pe deplin în timpul construcției Bisericii Sf Mihail Spre surprinderea publicului, a ridicat un clopotniță fără păduri Deschis cu mare splendoare în Poarta castelului Bukeburg Începutul secolului XVII Biserica protestantă Bukeburg, - , în curând a devenit un simbol al lui Hanseatic Hamburg Clopotnița și corpul templului au o organizație arhitecturală diferită Dacă primele două niveluri ale clopotniței alcătuiesc un singur întreg cu volumul principal al clădirii, atunci Belfry, Ceasurile și Lanterna susținute de stâlpi puternici sunt subordonați unei alte scheme care nu are analogi în arhitectura timpului precedent Fulgurarea a ridicat templul în întregime ca parte a conceptului baroc folosind motive stâncoase jucăușe Cu puțin timp înainte de consacrare, toiagul a murit, iar alinierea a continuat lucrarea Limba sa arhitecturală a fost mai strictă și marcată de influența indubitabilă a clasicismului Alături de Biserica Fecioarei Maria din Dresda, Biserica din Hamburg din Sf Mihail este un exemplu uimitor de arhitectură barocă protestantă Potrivit planului protestant, dar catolic în execuție - aceasta ar putea fi descrisă prima impresie care apare la intrarea în acest templu Raporturile proporționale și dimensiunea sălii centrice sunt remarcabile, mai ales atunci când examinează galeria Acesta din urmă, aplecat elegant, aleargă spațiul central și se ridică spre cor Patru suporturi Planificarea unui plan în formă încrucișată a structurii sunt transportate de arcade suferite de KEES Indiferent de colțul templului pe care îl termini, distanțele arcuite aruncă o privire în spațiu, atrage atenția asupra decorației stâncoase din sinusuri și frunze de acanthor pe capitale aurite Numai în nivelul inferior, atmosfera domnește cu reținerea caracteristică templului protestant în decorare Deși alegerea stilului baroc în arhitectura bisericii este considerată un factor care determină fața orașului, monumente similare rareori Considerat în contextul mediului Palatele din epoca barocă trebuie, de asemenea, studiate fără a le smulge din peisajul arhitectural din jur Casa și parcul sunt de obicei un singur întreg Mai mult, Palatul a servit adesea ca punct de referință la rezolvarea problemelor de planificare urbană Reședința a fost uneori concepută ca nucleu al viitoarei așezări sau încadrare în structura clădirilor existente, precum un castel Bukeburg din Saxonia inferioară Prințul Ernst von Shaumburgh a ridicat această clădire la începutul secolului al XVII -lea direct în oraș O stradă lungă largă a dus la palatul care a apărut ca o fortăreață medievală, completată de unele detalii din secolul al XVI -lea Au existat patru clădiri publice importante în obiectele de planificare urbană care leagă orașul și palatul: Trezoreria, construită simultan cu cetatea, Primăria Fahver (nu păstrată), Trezoreria și biroul de judecată Piața pieței s -a deschis spre palat, a fost amplasată un grup de clădiri bogat decorate și incluzând porți decorate de lux Astăzi, complexul Palatului și -a pierdut unitatea, deoarece include structuri ridicate în diferite epoci Bookburg ar trebui considerat mai probabil unul dintre ansamblurile de planificare timpurie a orașului în Germania, mai degrabă decât doar un monument al arhitecturii din epoca barocă Dacă castelul Bukenburg a fost înscris în mediul urban, atunci Palatul Ludwiger din Mecklenburg - o casă de vânătoare mică - s -a transformat ulterior într -o reședință barocă într -un mediu urban În , Christian-Ludwig II Mecklenburg-Shverin- Planul castelului: Palatul și teritoriul adiacent palat și curte porți ale palatului Locul al primăriei vechi Fost Trezorerie Biroul de judecată comoară Biserică; Prima axă urbană de planificare a erei baroce Long Street Palace Park Johann Joachim Bush Ludwigh, - Planul palatului, grădini și teritoriul dezvoltării urbane din Ludwigh Palat pătratul palatului servicii cascadă iaz Fântâna Casă Pompier spații pentru curteni grajduri Biserica Sky a întreprins construcția unui conac princiar confortabil în apropierea satului Klenov Această zonă este situată în interfluența mâncărimii și Elda la sud de Schverin, este cunoscută pentru solurile și pădurile sale nisipoase cenușii Conducătorul a numit Estate Ludwiger (Bucuria lui Ludwig) Fiul său Frederick a călătorit mult și a vizitat Versailles Când a luat frâiele guvernului în propriile sale mâini, a fost vizitat de gândul de a crea o asemănare cu palatul francez din Mecklenburg În , curtea a fost mutată de la Schverin la Ludwig, iar prințul a încredințat realizarea planului său arhitectului de judecată Johann Joachim Bush Bush a lucrat la acest ansamblu până la demisia sa în Casele satului au fost distruse și în locul lor moșia a apărut cu un aspect obișnuit Palatul, capela regală, Schlossstrasse sunt situate pe o linie dreaptă, a cărei centru este partea de est a zonei în care podul este situat peste canal Parcul spațios situat în vest este un contragreutate naturală a zonei de dezvoltare urbană situată la est de axa bisericii - Palatul Impresia vizuală făcută de palat este determinată de partea centrală crescută a fațadei principale, accentuată de porticul toscan Două aripi laterale care se termină cu pavilioane înguste sunt adiacente volumului central Est Aripa era destinată ducelui, occidental pentru ducesă Până acum, aproape în forma sa inițială, locația inițială a camerelor a fost păstrată Două scări duc de la hol la sala de aur dublă din față Din aceasta puteți intra în apartamente personale, unde decorarea inițială a fost parțial păstrată Când în , Marele Duce Paul Frederick a venit la putere, reședința a fost din nou transferată la Schverin, iar Ludwigh s -a transformat într -un oraș al angajaților pensionari și al armatei Arhitectura Westfalia, arhitectul Johann Conrad Shlaun, cel mai semnificativ maestru care a lucrat în mod baroc în Westphalia, a fost Johann Conrad Shlaun ( - ) În timpul călătoriilor sale în Europa, a făcut cunoștință cu toate monumentele din acest stil În - , a fost student la Balthazar Neoman în Würzburg, când a început să lucreze la construcția unei reședințe celebre Imediat după aceasta, Shlaun a plecat la Roma, s -a întors la Munster în Curând a primit primul său ordin - poate cel mai interesant din perioada timpurie a creativității - de la electorul lui Clement Augustus, Arhiepiscopul Köln, moștenitorul Casei Wittelsbach În , Shlaun a primit un ordin de reconstruire Johann Conrad Shlaun Casa de vânătoare Clemensvert lângă Zegel - Vizualizare a casei și serviciilor Planul complexului casă Pavilionul lui Munster Pavilion Hildeshaim Pavilion Padermbran locuințe de bucătărie Pavilion Osnabruk Pavilionul lui Clement Augustus Pavilion Köln Pavilion Mercentheim capelă cu o mănăstire din Kapucin KE a castelului din Bylah, lângă Köln A fost o sarcină dificilă Pe de o parte, Elector a dorit să obțină o reședință decentă, pe de altă parte, a căutat să economisească pe materiale de construcție Prin urmare, a ordonat să examineze cu atenție ruinele vechiului castel pentru a afla dacă este imposibil să le folosească în muncă Curva trebuia să respecte planul medieval, dar, în același timp, tânjea să introducă elemente ale arhitecturii romane moderne în proiect, cunoscute de el din creațiile lui Bernini și Borrini Decizia pe care a constatat -o nu a satisfăcut -o pe clientul, al cărui frate Karl Friedrich Bavarian a criticat grav arhitectul și l -a trimis pe arhitectul său de judecată Francois de Cuviye de la Munchen la Köln cu noi proiecte În , Shlaun a fost suspendat de la muncă, dar ulterior a primit alte ordine de elector Kyuviye a transformat proiectul curvă cu curtea sa înghesuită și un turn rotund medieval într -un palat modern în gustul francez pentru lunile de vară acolo În , Balthazar Neyman a ajuns în Bruil și a proiectat o scară construită trei ani mai târziu În cele din urmă, după aproape patruzeci de ani, palatul a fost finalizat În această clădire, elementele arhitecturii baroce din Italia, Franța și sudul Germaniei au fost amestecate Între și , prin ordinul Clementului lui Augustus, Shlaun a lucrat la un alt proiect de scară mare - construcția unei case de vânătoare în Clemensvert, lângă Zegel, la nord de Znabruk Fără îndoială, maestrul a amintit îndepărtarea de la lucrările din Byla, alegând un castel ca model principal pentru construcția sa - o pagodă în parcul Palatului Nymphentburg de lângă Munchen De asemenea, el a împrumutat elemente din arhitectura Gauze și din casa de vânătoare din Bushphero, lângă Bruxelles Ansamblul rezultat din ansamblu a depășit toate aceste prototipuri Liniile elegante ale structurii supraetajate sunt căptușite în cărămidă roșie, conectându -se aici cu gresie ușoară În plan, clădirea are forma unei cruce Culoarea casei de vânătoare contrastează cu verdele gazonului Structura este situată la inteligență a așezat gânditor opt căi, iar deschiderile de ferestre le răsună cu mișcare și ritm Ansamblul este extrem de decorativ În jurul casei principale se află opt pavilioane cu o capelă mică și servicii Programul iconografic al reședinței concentrează atenția asupra scenei exploatării de vânătoare ale electorului; Îl întâlnim în patru compoziții Cu Stukovo-My Reliefs capturate de sortări de vânătoare, este adiacent Johann Conrad Shlaun Ryushhaus, Nienberg, - Vedere din curte Gerhard Kopper Casa de vânătoare Clemensvert Plaphon deasupra scărilor cu imaginea scenelor de vânătoare Diana, zeița vânătoarei, înfățișată pe un mare plafon deasupra scărilor În timp ce lucra în Clemensworth, metoda creativă a lui Shlaun a luat în sfârșit contur Dependența sa de claritatea liniilor și peretele aproape gol a devenit evident Stăpânul era departe de deliciile ornamentale ale stilului de atunci la modă al Rococo Se pare că a căutat de la felul bancar târziu să se deplaseze direct în versiunea sud -germană sau franceză a neoclasicismului Continuând să lucreze la Zegel, Shlaun a primit un ordin pentru construcția Bisericii Sfântului Clement din Munster El a compilat un proiect și l-a adus la viață, ridicând complexul mănăstirii dintre frații Mercy, care ulterior s-a transformat în Spitalul St Clement ( - ) Ansamblul a fost distrus complet în timpul celui de -al doilea război mondial Astăzi, biserica este restaurată, dar o parte din fostul teritoriu al mănăstirii este în prezent ocupată de o parcare Printre lucrările lui Shlaun, a fost păstrat un desen care înfățișează Biserica Romană din Sant din Ivo Alla Sapienz, construită de Borrini în - Fără îndoială, templul italian a servit ca prototip al Bisericii Sf Clement din Munstere Curva s -a concentrat pe planul complex al Borrini, care este un triunghi cu un cerc înscris în el Un impact semnificativ asupra acestei lucrări a maestrului german a avut o soluție arhitecturală la Piazza del Popolo și fațadele bisericilor din Santa Maria Dei Mijacoli și a sitului Maria din Montesanto Una dintre cele mai îndrăznețe creații ale arhitectului Westfalian este ansamblul Erbdrostenhof din Munster, la care el Am început imediat după construcția Bisericii Sfântului Clement Arhitectul s -a confruntat cu nevoia de a aranja o zonă de colț înconjurată de dezvoltare urbană Decizia sa a fost redusă la crearea volumului central, din care clădirile laterale cu fațade situate pe linia roșie a Saltsstrasse și străzile Ringoldsgass curbate în planul plecat în plan Astfel, palatul închide curtea din față triunghiulară, înconjurată de ambele părți de gard Iiioinn stil baroc Arhitectură • Sculptură • Pictură Editat de Rolf Toman Fotografii ale lui Ahim Bednorz Konemann © Konemann Verlagsgesellschaft MBH Bonner Str , D- Koln Redaktion und produktion: Rolf Toman, Birgit Beyer, Barbara Borngasser Photographen: Achim Bednorz Bildbeschaffung: Barbara Linz Umschlaggestaltung: Peter Feierabend Herstellung: Mark Voges Reproduktionen: CLG Fotolito, San Martino Buon Albergo (Vr ) Barock Architektur Skulptur Malerei © pentru publicare în rusă Konemann Verlagsgesellschaft MBH Bonner Str , D- Koln Traducere în rusă: a Mikhailova, n Pozdnyakova și Gillarov, eu Editor Leo: a Petukhov Editor -in -șef: E Karpova Editor responsabil: E Khachanyan Aspectul computerului: de exemplu, Kopteva corector: a Rogova Tipărit la Graficica Editoriale Grafedite S Pa Tipărit în Italia ISBN - - - conţinut Barbara Gorkesser, Rolf Toman Introducere Wolfgang Jung Arhitectura orașelor italiene din epoca barocă timpurie Înainte de Neoclassicism Erenfrid Klurt Planificarea urbană a erei baroce Barbara Gorkesser Arhitectură barocă în Spania și Portugalia Arhitectură barocă în America Latină Arhitectură barocă în Franța Erenfrid Klurt Arta de grădină a parcului din epoca barocă Barbara Gorkesser Arhitectură barocă în Anglia Arhitectură barocă în Olanda Arhitectură barocă în Scandinavia Erenfrid Klurt Arhitectură barocă în Germania, Elveția, Austria și Europa de Est Uwe câștig Sculptura erei baroce în Italia, Franța și Europa Centrală Jose Ignacio Ernandes Redono Sculptură barocă în Spania Karin Helvig Secolul XVII Pictura Italiei, Spaniei și Franței Erenfrid Klurt Embleme Kira Van Lil Pictura Olandei, Germania și Anglia în secolul al XVII -lea Dicționar de termeni Bibliografie Nume orașe și monumente din de orașe și monumente Lista ilustrațiilor împotriva: Johann Michael Rottmair Fresco of the Dome of the Church of the Abbey in Melka, - Francesco Borromini Roma, San Carlo Alla Kuatro Fontan Fragment din fațadă, - Barbara Gorkesser, Rolf Toman Introducere Teatrul mondial sau viața ca sinteză a artelor au reușit să exprime spiritul erei baroce cu o astfel de forță, așa cum a făcut poetul spaniol Calderon de La Bark în lucrările lor În piesa alegorică „The Great Theatre of the World”, organizată pentru prima dată în , el se oferă să privească timpul modern prin prisma formulei clasice „Viața - jocul” Porțile sunt așezate la intersecția străzilor și marchează colțul curții Sunt situate pe axa centrală a palatului Prin urmare, echipajele ar putea, condus în arcul clădirii, să ajungă la fațada din spate, grajduri și servicii Din hol, marșurile scării ușor curbate duc la camerele laterale, apoi la sala din față dublă, situată deasupra holului Acest monument a fost creat clar sub influența arhitecturii italiene Partea centrală proeminentă a fațadei este un motiv care s -a întâlnit deja în palatul din Bryla Poate că această tehnică se întoarce la fațada Oratorio of St Filippo Neri în opera de la Rome Bormini În lucrarea Maestrului italian, partea centrală a fațadei cu un arc de trei ani, de asemenea, ușor înainte Posibil dar Cel de -al doilea proiect al fațadei estice a Louvului, realizat de Bernini în , a devenit un prototip mai important al Palatului Munster El a furnizat ca volumul principal concentrat să fie flancat pe ambele părți cu aripi laterale curbate, ale căror părți de la capăt va fi la același nivel cu partea centrală remarcabilă a clădirii Aparent, poziția creațiilor sale în sistemul de clădiri urbane și raportul lor unul cu celălalt-erbdrostenhof și Biserica Sfântului Clement au fost concepute pentru el ca fiind înrudite în spiritul clădirii: fațada templului, jucată înainte de un proeminența semi-nativă a jucat un rol semnificativ Nu departe de Münster, Shlaun și -a construit propria casă de țară, un Ryushhaus încântător de lângă Nienberg A fost ridicat în - , într-un moment în care stăpânul a lucrat la proiectul Bisericii Sf Clement Acest monument combină elementele arhitecturale ale unei case țărănești tipice, la multe persoane care s -au întâlnit în jurul Munsterului și la ușurința și harul Maison de Plaisance francez Drumul duce spre fațada curții, a cărei intrare principală este indicată de o deschidere monumentală arcuită Curtea este încadrată de servicii adiacente clădirii principale Fațada de grădină este decorată cu pictogramă și uși de desen rafinat și marș scăzut În , moșia a trecut la baronii lui Drust-Hulshof Și aici a fost adesea poeta Anette von Droust-Hulshof În ultimii șase ani de viață - din până în - Shlaun a proiectat și ridicat palatul episcopului din Munster Spațiul nedezvoltat dintre palat și oraș trebuia să se transforme într -un parc cu alei și pătrate rupte în mod francez Palatul are un plan în formă de P, aripile laterale sunt accentuate de propriile sale fațade Pentru construcția în stilul baroc, decorul de reședință este prea simplificat, această caracteristică indică intrarea neoclasicismului În multe feluri, Palatul Episcopului este un monument al erei tranziției Când, în , Shlaun a murit la vârsta de șaptezeci de ani de ani, a fost terminată doar decorarea fațadelor Interioarele au fost proiectate de Wilhelm Ferdinand Lipper, care a finalizat lucrările asupra lor în Prusia: Andreas Gateway din Berlin În timpul războiului de treizeci de ani ( - ), Brandenburg și Berlin au fost distruse, atât din trupele suedeze, cât și din armata Habsburgilor Electorul Friedrich Wilhelm (poreclit The Great Elector) a ordonat consolidarea orașului În , a publicat edictul lui Potsdam, oferind astfel o nouă patrie douăzeci de mii de huguenoți expulzați din Franța Abilitățile lor împotriva: Johann Conrad Shlaun Sala de toamnă, - Erbdrostenhof, Munster sus: Johann Conrad Shlaun Fațadă de la curtea din față, - Erbdrostenhof, Munster în partea de jos: Johann Conrad Palatul SHLAUN al episcopului Munster, - ||| I El a condus aceste lucrări până în În , a plecat la Paris pentru a discuta despre proiectul Palatului cu Boffran și De Cotta Aflăm despre detaliile acestor negocieri de la scrisorile lui Neuman la episcop Criticul acut, pe care l -a proiectat De Cotta, dezvăluie două abordări comune pentru rezolvarea problemelor arhitecturale în acea epocă Pentru Neuman, curțile dreptunghiulare au fost un „mijloc de expresivitate arhitecturală”, în timp ce pentru De Cotta - spațiu folosit irațional Neumann și -a apărat planul, construind o formă de la aspectul extern până la interior, încercând să creeze fațade proporționale întregi, iar arhitectul francez a pornit de la funcțiile ceremoniale ale Palatului și a trecut de la structura internă la decorarea exterioară El a considerat lipsa unei capele în partea centrală a clădirii și a sugerat să o înlocuiască cu una dintre scări, astfel încât să fie situată lângă centrul palatului Witty Neumann a citat imediat exemplul lui Versailles, unde capela este situată și la o anumită distanță de nucleul central al clădirii Un an mai târziu, în , episcopul a murit Când Christophe Franz von Huten a devenit noul episcop, lucrarea din palat a întrerupt -o pentru prima dată Neumann a continuat să lucreze la capela din Shen Curând, în , cardinalul Damian Hugo von Schenborn l -a invitat pe stăpân să preia construcția Palatului Bruchzal Clientul a fost fratele ultimului episcop din Würzburg Lucrările în Palatul Bruchzal au început deja în , construcția a fost realizată în cadrul proiectului lui Von Velsh și sub îndrumarea unui student al neomannului Johann Daniel Zeitz Mai târziu, arhitectul Michael Ludwig Rorer, care inițial nu a găsit un limbaj comun cu episcopul, a participat la construcția clădirii În anii următori, certurile au izbucnit constant între client și maestru Acest lucru a continuat până când Neuman a fost invitat El a prezentat un nou proiect care prevedea construcția de Celebre Stairs, construită în de Johann George Shtal Scările se ridică la etajul doi dintr -un hol dreptunghiular, mergând în jurul rundei în plan, un spațiu blocat de o cupolă Aceasta este o structură minunată și s -ar putea glorifica palatul Semănat: Maximilian von Velsh, Johann Lucas von Gilderandt, Balthazar Neumann și alții Partea centrală, fațadă de grădină, Würzburg, reședință, - Maximilian von Velsh, Johann Lucas von Gilderandt, Balthazar Neumann și alte Imperial Hall (stânga) Cu fresce J -B Tiepolo, finalizat în Würzburg, reședință, - Schema picturii Salei Imperiale povestește despre istoria orașului Würzburg Printre parcele se numără Biatrisul Burgundiei, logodna ei cu Friedrich Barbarossa ( ), logodna ei și confirmarea puterii episcopului de către împărat ( ) Decorațiunile din stuc sunt făcute de Antonio Bossy Domnia noului episcop de Würzburg a durat doar până în Succesorul său, Friedrich Karl von Sheonborn, a ordonat reluarea imediată a lucrărilor de construcție în reședință Până în , erau în plină desfășurare și era deja posibil să înceapă construcția unui hol pentru scară Până în , a fost ridicată o boltă În același an, a fost finalizată o cupolă uriașă care se suprapune din sălile imperiale și albe, iar volumul principal al clădirii a fost finalizat în - după douăzeci de ani de construcție După cum spune legenda, Napoleon, declarând Războiul din Prusia, la octombrie , înaintea acestui palat, a făcut o recenzie a armatei sale, situată pe gazon în fața „Casei cele mai mari a preotului din Europa” Un spațiu uriaș de de lungime și de metri lățime, împreună cu magnificul Palat, a fost acela de a arăta suveranilor europeni pe care Schoonborn le poate oferi Schoonborn Trăiește ceva echivalent cu Versailles și Schönbrunn - Centrele autorităților Franței și Imperiului Habsburg Clădirea principală este încadrată de aripi, fiecare având curți, care au subliniat aspectul maiestuos al secțiunii centrale proeminente a fațadei Compoziția sa este cel mai bine considerată la distanță Când privesc de la capătul îndepărtat al fațadei aripilor laterale ale volumului principal, par să fie aproximativ același nivel, ceea ce creează impresia unei singure fațade alungite ale palatului Cu toate acestea, atunci când se apropie, fațada pare să prindă viață: secțiunea centrală dominantă cu un portic se retrage treptat în fundal Aripile laterale sunt deschise în profunzime, dar liniile perspective converg invariabil în partea centrală a palatului Poziția „mediană” a Bisericii Catolice și însăși statutul conducătorului sunt reprezentate în mod eficient de acest compozitor arhitectural dinamic Shgya® •*y '' 'yig l*■*" J l Balthazar Neuman Interiorul Bisericii Trinității Gaybach, - Balthazar Neuman Fațada de Vest a Bisericii Pilgrugajului din Firzenheiligen, - În timpul construcției reședinței, Neumann s-a angajat simultan în activitatea altor proiecte, cum ar fi o moșie suburbană și o grădină din Vernek ( - ) și Biserica Trinității din Gaybach, lângă Folkach, pe Min ( - ) Planul inovator și sistemul podelelor boltite ale Bisericii Trinității sunt deosebit de neobișnuite (vezi IL Sus) Structura interiorului se bazează pe volumele formei care se apropie de volumele medii rezistente ale formei care se apropie reciproc Trei camere mici completează biserica din partea de est, formând un cor și un transept Suporturile susțin arcadele, care repetă cu grație contururile bolții și, traversarea, se diverge din nou, conectarea pilasterilor Interacțiunea arcului principal cu arcadele transepturilor și corului este una dintre trăsăturile caracteristice ale operei arhitecturale a lui Neumann Interiorul devine mai ușor, creând impresia de volum și înălțime Lucrând la Biserica Trinității, paralel Neumann a proiectat Biserica Pilgrinajului din Firzenheiligen, situată Pe un deal înalt deasupra văii principale (vezi în dreapta) Ideea, folosită cu succes de arhitectul din Biserica Trinității - în special amestecarea diferitelor volume în interiorul dinamic și ușor - în Firzenheiligen a fost adusă la perfecțiune În ciuda unor complicații în implementarea proiectului, care au fost parțial rezultatul intervenției arhitectului instanței G X Crohn și arhiepiscopul Bamberg, Neumann au reușit să -și realizeze ideile în acest proiect Trei mari ovale formează uleiul aici, alte două elipuri și două cercuri alăturate -le la dreapta și la stânga lor În interiorul bisericii, elipsa medie mare corespunde unui spațiu de luare de mită ovală, în timp ce cercurile formează o aparept de transept Construcția complexă primește rezoluție arhitecturală în altar Aici privitorul devine participant la jocul de teatru complex de lumină, elemente arhitecturale și decorațiuni din stuc Neumann a plasat cel mai semnificativ element al bisericii - altarul pelerinilor - în centru, la jumătatea drumului dintre intrare și altar - a fost ideea colegului său X m Kuchel, care a luat parte și la acest proiect Astfel, forma bazilică externă a planului în realitate se transformă într -o structură cu dominantul central Timp de aproape treizeci de ani, ridicarea unei biserici din Firzenheiligen a fost separată de construcția unei biserici de mănăstire într -un bandt, proiectată de Johann Dintsenhofer, situată în fața acesteia între și Dacă Neumann s -a străduit să creeze Balthazar Neuman Biserica de pelerinaj din Firzenheiligen, - Tipul Neph (stânga), Plan (dreapta) și Altarul Central (mai jos) O schemă spațială omogenă prin interacțiunea planului și a sistemului arcadelor, Dintsenchofer a construit interiorul sub formă de ovale intersecționate, conice atunci când se apropie de cor Pestele au evidențiat deschiderile de ferestre și o formă specială a arcadelor, iar ritmul spațial apare până la punctul culminant dramatic de la capătul corului În Firzenheiligen, Neumann a mers mult mai departe decât inovațiile arhitecturale ale Dinzenhofer, schimbând imaginea tradițională a interiorului bisericii Valoarea punctului cheie anterior al templului - mediul înconjurător - nu este accentuată; Vaultul său trece în zona altarului, iar volumele laterale umplute cu aer - un fel de transept - sunt suprapuse cu cupole rotunde Centrul liturgic al templului este transferat în mijlocul naosului, unde pereții bogat ornamentați sunt completați de coloane, luate cu jumătate sau trei sferturi de volum, pilastre și galerie Din păcate, arhitectul nu a trăit până la întruchiparea finală a planului său uimitor Neumann a murit în , când zidurile bisericii au fost ridicate doar Arcadele au fost finalizate doar până în , iar consacrarea templului a avut loc după încă nouă ani În , cuplul conducător al Habsburgs - împăratul Franz Stefan și împărăteasa Maria Teresi au vizitat reședința din Würzburg Neumann a efectuat mai multe excursii introductive cu ei Poate că în timpul conversațiilor lor a venit o conversație despre noul aranjament al Vienei În același an, Hildebrand a murit Oricum, Doi ani mai târziu, în , Neumann a introdus un nou plan al Palatului Imperial din Viena Împărăteasa a aprobat proiectele, trimițând arhitectului Golden Snuffbox Apoi, stăpânul a propus un plan pentru construcția palatului în Stuttgart Probabil a petrecut chiar câteva zile la instanța de judecată din Württemberg, angajată în pregătirea proiectului Se știe că a vizitat electorul Köln Clement Augustus în Bad Morgentheim Capacitatea arhitectului de a accepta ordinele din lateral este explicată prin moartea patronului său - arhiepiscopul lui Würzburg, al cărui succesor, contele Anselm Franz von Ingelheim, l -a lipsit imediat pe Neuman de postul de șef al construcției Reînnoirea reședinței din Würzburg s -a oprit, apoi s -a oprit deloc În timpul călătoriilor și lucrărilor sale la noi planuri de arhitectură, Neumann a vizitat obiectivele de reproducere El a devenit imediat interesat de ideea creării unui proiect al noii biserici a abației locale (vezi P - ) Doi ani mai târziu, el a prezentat o prezentare detaliată a planului său Aici, în reproducere, Noah -mann a reușit să realizeze versiunea sa de combinare a planurilor bazilice și centrice - un concept arhitectural care a marcat trecerea de la barocul târziu la clasicismul timpuriu Planul s -a bazat pe plan: atât din partea estică, cât și din cele occidentale, părțile laterale erau localizate o pereche de volume ovale încoronate cu podele boltite, principalul fiind centrul, a cărui valoare a fost accentuată de patru perechi în picioare libere Balthazar Neuman Planul (dreapta) și interiorul abației din Slosheim (mai jos), - Balthazar Neuman Abbey in Slahaim, - Arches cu fresce ale lui Martin Knoller, - Coloane care evidențiază un templu rotund suplimentar în biserică, încadrate de două zone laterale semicirculare Planurile executate și rotunde sunt în unitate absolută Caracteristica caracteristică rămasă a structurii bazilice este prezența APSI -urilor înguste care însoțesc naosul și corul Pilastri și coloane în picioare libere zdrobind vizual pereții și transformați busuiocul în hol Abundența aerului și a luminii este accentuată de galerii înalte ridicate peste nivelul subsolului Partea superioară a pereților în acest fel iese în evidență și formează ritmul interesant al întinderilor Pardoselile squamiate structurează fiecare interval, „atrăgându -l” spre cupola de mijloc, care este principalul centru semantic aici Traversarea arcadelor transversale separă arcadele ovale una de cealaltă Aceasta este o versiune mai rațională și mai calculată a arhitecturii Firzensheiligen, unde arcadele transversale trec una în alta La decembrie , curtea Würzburg a înregistrat: „Ieri, artistul venețian Tiepolo a sosit împreună cu trei fii și un servitor El a fost situat în colțul palatului din Grădina Rennweg, iar cinci camere sunt la dispoziție El a fost oferit în clădirea palatului, mai întâi împreună cu servitorii, deoarece acest lucru era mai potrivit pentru el, dar apoi a fost lăsat la masă singur, a mâncat opt ​​feluri de mâncare pentru prânz și șapte - pentru cină În ceea ce privește orice altceva, el, el Nu are nevoie de nimic și să -l trateze cu tot felul de reverență " Tiepolo a primit un ordin de a scrie fresce în Sala Imperială - o imensă cameră octogonală, cu un tavan boltit înalt El a petrecut întregul pentru această lucrare În acest moment, artistul a urcat zilnic de -a lungul uriașului scară a palatului, cercetând spațiul imens al tavanului peste el Astfel, el a avut ocazia să studieze cum se încadrează lumina în funcție de perioada anului și a fost impresionat de curajul acestei soluții arhitecturale Scările au fost ridicate în conformitate cu ideea inițială a lui Neuman În planul inițial, el a trebuit să încheie doar o mică scară dublă Și abia în , arhitectul s -a aplecat în cele din urmă spre ideea de a crea „Teatrul ușor” existent astăzi: o singură scară cu două spanii așezate în spațiul holului, ridicându -se solemn spre tavan, apoi se desfășoară în direcția opusă, Apropiindu -se și mai aproape de spațiul bolții (vezi P ) Neomann a împrumutat probabil unele dintre aceste idei arhitecturale de la Castelul Vaisenstein din Pommersfelden (vezi P - ), dar l-a folosit complet diferit Acest ansamblu a fost construit conform proiectului lui Dinzenhofer și Gildebrand între și , cu cinci ani înainte de Palatul Episcopului din Würzburg Scara, peste care doi maeștri au lucrat împreună, sunt doar un element în spațiul monumental, blocat de un plafon vast Dimpotrivă create de Neuman, dimpotrivă, constituie unitatea structurii întregii camere Giovanni Battista Tiepolo Alegoria continentului american Fresco a lui Plagonul gazdei, - , reședință, Würzburg Giovanni Battista Tiepolo Pictorul venețian glorificat Tiepolo a profitat de toate posibilitățile scării și a compilat un „plan narativ” pentru pictura frescelor Ideea lui Tiepolo nu este o compoziție închisă, care poate fi luată în considerare doar într -un singur unghi, ci o aparentă a unei hărți care ghidează mișcarea observatorului Urcând scările, privitorul în primul rând vede fresca înfățișând alegoria Americii (bolnavă de mai sus și o pe diagramă) Norii sunt împrăștiați puțin câte puțin și, iluminați de lumină strălucitoare, apare Apollo, în spatele căruia se întind urme de nori În acest loc, Asia și Africa vin în vedere Între timp, privitorul este pe aterizare Site -ul în care mișcarea se desfășoară cu de grade, iar scările sunt împărțite Apollo (în diagramă) apare din nou dintr -o dată în centru, de data aceasta direcționându -ne către norii norilor de mercur, indicând Sudul în direcția Europei - Centrul pentru Civilizație În acest moment, perspectiva este construită în așa fel încât elementele arhitecturale să contribuie la consolidarea și accentuarea efectului pitoresc general Împotriva: Balthazar Neuman Scările reședinței din Würzburg, Semănat: Johann Dinzenhofer și Johann Lucas von Gilderandt Starul, Palatul Vaissenstein, Pommersfelden, - Johann Rudolf Biss Rugăciunea tavanului în sala scării Palatului Vaissenstein, Pommersfelden, Scările din Palatul Vaissenstein din Pommersfelden (vezi dreapta) au fost concepute inițial ca o cameră grandioasă, a cărei plan a dezvoltat Dintscenthofer în Ideea inițială a arhitectului a fost că tavanul ar trebui să fie o frescă imensă Scara trebuia să ocolească spațiul din jur și, astfel, să faciliteze revizuirea picturii Un an mai târziu, desenele au fost transferate pentru rafinament către Guildenbrand În soluția interiorului, arhitectul vienez a recurs la o altă abordare decât colegul său dinzendhofer și a sugerat să completeze sala galeriei În același timp, deschiderea spațiului nu a fost încălcată, cu toate acestea, dimensiunea tavanului a scăzut vizual, devenind înălțimea proporțională a camerei Mai târziu, Balthazar Neuman, care lucrează la Würzburg, a propus o decizie fundamental diferită El a considerat structura scării ca o componentă arhitecturală independentă în organizarea spațială a palatului -structura din interiorul structurii Johann Dinzenhofer și Johann Lucas von Gilderandt Palatul Vaissenstein, View from the Party Courtyard, - Palate din regiunile de sud -vest ale Germaniei și bisericii din Schwabia de Sus Perioada barocă din partea de sud-vest a Germaniei a fost marcată de numeroase conflicte: războiul de nouă ani ( - ), războaiele cu Turcia ( - ) și războiul pentru moștenirea spaniolă ( - ) Satele, orașele, palatele, mănăstirile și castelele se afla în ruine și Pepley, iar noile orașe au apărut la locul lor În plus, războiul de nouă ani, caracterizat prin operațiuni militare crude de la Ludovic al XIV -lea, au provocat pierderi uriașe populației Baden și Rinului Palatine și au schimbat peisajul cultural Fiica lui Pfalzgraf Elizabeth Charlotte, poreclită Liselot Toye Palatine, a fost oferită drept fratele său mai mic, Solnz-Philippa Orleans După ce filiala ereditară a lui Rinsky Palatine a fost întreruptă în , regele francez a încercat să -și aducă drepturile asupra patriei Liselotta După ce afirmațiile sale au fost respinse, el a declarat război și a devastat orașele principatului, inclusiv Heidelberg și Manngame În plus, Louis și -a atras furia în centrele Margrave Baden - Carlsburg din Durlah și Baden -baden Aceste centre au fost curând înlocuite cu altele noi și, ca înainte, au devenit reședința conducătorilor Pe exemplul lor, puteți lua în considerare caracteristicile arhitecturii caracteristice ale palatelor perioadei baroce Ansamblul Palatului din Ludwigsburg face posibilă urmărirea fiecărei faze a construcției sale Inițial, propunerea a fost considerată a face un loc de ședere al conducătorului vechea și înghesuită capitala principatului - Stuttgart Alternativa la această decizie a fost distrusă Trupele din Ludovic al XIV -lea Erlalahhof, situate în centrul terenurilor de vânătoare ale Dukes of the Württemberg la nord de Stuttgard Noul conducător - Eberhard Ludwig avea doar șaisprezece ani, dar a fost anunțat că a ajuns deja la vârsta majorității El a comandat un proiect al unui nou palat, care a început să fie întruchipat în La început, a fost doar despre restructurarea casei de vânătoare din Erlah-Khof Apoi, favoritul lui Ludwig Wilhelmin von Gra-Benits, pe care populația a considerat-o sursa tuturor problemelor, a intervenit Se crede că ea a fost cea care l -a convins pe tânărul duc să transforme o clădire modestă într -un ansamblu magnific Noul complex Palat a apărut pe locul aripii nordice a clădirii vechi Arhitecții au fost Philip Joseph Enish și apoi Johann Friedrich Nette, care a dat construcția formei Palazzo de tipul italian Un portic a fost adăugat la un volum de trei sotiv cu un acoperiș plat de -a lungul axei centrale, care avea o intrare laterală pentru echipaje În , Nett a adăugat aripa dreaptă - o clădire simplă cu trei soturi cu o mansardă cu mansardă Trei ani mai târziu, dorind să dea simetria compoziției, el a completat ansamblul cu aripa stângă La început, planificată ca o casă de vânătoare, această clădire a dobândit caracteristicile unui palat cu acoperire completă După moartea lui Netta în , Giovanni Donato Frizoni de la Lombardia a continuat lucrările la proiect În urma planului Netta, arhitectul atașat la volumul central original al galeriei și pavilioanelor și a ridicat capela la colțurile aripilor Aceste lucrări au fost finalizate până în În următorii zece ani, s -au adăugat spații și galerii Palatului și I: Enish/Netta ( - ) II: Netta ( - ) III: Netta/Frizoni ( ) reconstruită Frizoni în - IV: Frizoni ( - ) V: Frizoni ( - ) - - Istoria construcției Ludwigsburgului clădire veche a casei de vânătoare (casa prințului) , aripa dreaptă și stângă Capela de vânătoare pavilion pentru jocuri Capela Ordinului Capela Palatului , spații pentru curteni hol pentru festivități Teatru Galerie de imagini Galeria de portret noi case de vânătoare Cu : Enish, Netta și curtea lui Frizoni și vechea clădire a părții centrale a palatului Ludwigsburg, - de mai sus: Giovanni Donato Frizoni Palatul preferat Ludwigsburg, Philip de la Guypier Montrepo, lângă Ludwigsburg Regiunea Pacific Asia și casa pentru sărbătorile adiacente spațiilor rezidențiale ale palatului În plus față de palatul principal (reședința), conducătorii epocii baroce aveau și moșii suburbane, care se aflau în imediata apropiere a acesteia și folosite ca locuri de vacanță de vară sau de case de vânătoare Eberhard Ludwig a poruncit să construiască o astfel de casă de vânătoare, pe care a numit -o favorită, pe un deal mic, la aproximativ de metri nord de palat Frizoni a fost încredințat de crearea proiectului acestei clădiri în , în timp ce era încă ocupat să ridice aripa estică a palatului destinată curtenilor Volumul cubic cu două soturi, cu patru turnuri de colț turnate pe o bază largă scăzută, prelucrată de rudicitate Patru pavilioane cu acoperișuri de mansardă erau adiacente colțurilor Aceste patru mici turnuri - semăna cu motivele arhitecturii Boemiei și cu amploarea largă ale scărilor efectuate - vile de țară italiană Minunata alee a plopului a condus odată prin parcul preferat de la Palatul Ludwigsburg până la o clădire mică situată în apropiere de lac, care a fost proiectată între și și construită în numele Ducelui de Charles Eugene Philip de la GUEPER (veziIL Stânga) Inima structurii este volumul central de formă ovală, încadrat de aripi laterale dreptunghiulare Deoarece casa este situată pe un deal care cobora spre lac, fațada din partea lacului este așezată pe bază Fațada care intră în curtea din față este lipsită de această adăugare Subsolul format dintr -o arcade semicirculare din apropiere și suporturi largi se ridică deasupra terasei mari, ale căror trepte a dus la lac Probabil, arhitectul francez din proiectul său a acceptat palatul Wi-Vikon de lângă Melena ca punct de referință Conform asocierii cu moșii sale din Finlanda și de pe Lacul Geneva, regele Frederick a numit acest mic capriciu al Montrepo (de la MOP Repos) Festivitățile palatului și spectacolele teatrale au permis conducătorilor perioadei baroce să extindă zona impresiilor lor din cauza realității iluzorii De fapt, odată cu apariția secolului al XVIII -lea, preferințele estetice erau din ce în ce mai înclinate spre moduri de prezentare iluzioniste Acum nu a fost suficient să apelați la pleoapa de aur a pastoralului sau idilic, ci cu o acțiune teatrală melancolică Au fost necesare noi abordări Arhitectura s -a repezit spre cer, a căror personificare a fost picturile murale ale Plafones Biserica Mănăstirii din Wyngarten, lângă Ravensburg, în Swabia Upper, consacrată în (vezi Ill Mai sus) a fost pictată de cosmianul Damian Azam în perioada și Azam a fost instruit la Roma Ca Caspar Moosbrugoger opus: Western Podiment (stânga) și interior Johann Michael Fisher (dreapta) Biserici din Wyngarten lângă interiorul bisericii benedictine Ravensburg, - în Zvifalten, - Lanfranco, Gverino și Ober, a avut capacitatea de a crea iluzia spațiului cu ajutorul diferitelor tehnici pentru utilizarea perspectivei Pe bolta de bazilică din Wyngarten, el a înfățișat săli cu coloane și cupole, trepte și suporturi, creând o structură iluzorii vrăjitoare, care arăta ca o continuare a arhitecturii reale a bisericii în sine Sferele cerești s -au deschis în arcade, iar sfintele cerești păreau să coboare direct către închinători Norii bronzați din jurul pilasterilor îi învăluiau pe îngeri și sfinți Suportele grele și semnificative ale naosului au continuat în pictură înfățișate peste cornișele și arcadele coloanelor Locul preferat de aplicare a capacităților pitorești ale Maeștrii au fost arcadele scărilor, unde mișcarea privitorului a fost folosită activ Au acționat ca o etapă intermediară între cele două niveluri ale realității, acționând ca peisaj teatral În Wyngarten, vizitatorii, care stăteau pe trepte, se uitau în sus, urmând ridicarea Fecioarei, în speranța că evlavia lor poate contribui în mod similar la ascensiunea de -a lungul „scărilor cerești” Franz Joseph Spiegler Interiorul Bisericii Sf Friedolin, Bad Zekingen, în partea de jos: Biserica de pelerinaj din Sf Anna, Haigerlokh, - împotriva: Biserica Sf Petra și Paul, Steinhausen, - Interior cu o frescă a setului de Johann Batista Zimmerman, (dreapta) Artistul Franz Joseph Spiegler, care s -a născut la Wangen în Alagu în și a murit în , a obținut rezultate extraordinare în acest domeniu În biserica mănăstirii Sf Friedolin în Bad Zekingen (vezi S , mai sus) El a unit scara și „Arhitectura cerească” folosind unele tehnici inventive Spigler a primit un ordin pentru executarea tabloului în În scara sa „Apoteoza lui Sf Friedolin”, acesta iese direct din decorațiunile stucului din boltă, continuând linia de nori și reaparând pe cealaltă parte a frescoi, unde scara coboară din nou spre turnarea stucului, transformându -se în The Thow Câmp aproape de lumea pământească O tehnică similară cu scările constituie, de asemenea, compoziția acoperirii mai mult de de metri pătrați M Pictând tavanul în Biserica Abației Benedictine din Zvifalten (vezi P ) Pictura este localizată pe patru distanțe și în părțile superioare ale structurilor arcuite Construcțiile arhitecturale înfățișate pe arcade se ridică și cade, repetând ritmul arcadelor și întinderilor și se deschid în sus de -a lungul axei longitudinale a scărilor boltite Spațiul iluzoriu este locuit de figuri reprezentând regele Clovisului Merovingian și misionarii Benedictinilor, așteptând mijlocirea Fecioarei Unitatea de arhitectură, stuc și pictură în mănăstirea din Friedolin reflectă cooperarea armonioasă a lui Spigler cu sculptorul și stăpânul decorului stucului al lui Joseph Anton Foych-Tmayra ( - ) În Bad Zekingen Foychtmeir, a fost destul de restrâns în utilizarea unui ornament stâncos Arhitectura a rămas dominantă, care a servit simultan ca bază pentru construcții pitorești iluzioniste Doar motivele decorative ale plantelor se răspândesc de la cartușe până la tavan, unde sunt repetate de bucle stâncoase În Zwifalten, dimpotrivă, arhitectura pare să se dizolve într -un stuc gros, care acoperă cu grație limitele spațiilor ocupate prin pictură O astfel de abundență de motive decorative, jocul complex de pilastri, cartușe ondulate și elemente arhitecturale, alcătuiește caracteristicile măreției unice a rococoului german din sud-vestul Germaniei Un ornament similar în stilul Rococo a fost dezvoltat în continuare în „Sala Domnului” - Biserica Pilgrimage a Fecioarei din Birnau (vezi P ) Activitatea sculptorului și a maestrului de modelare a stucului Foychtmeira determină natura manierei rockery și a lui Birnaau Folosind arhitectura lui Peter Tumba ca bază, el a creat o lucrare de artă incomparabilă ( - ) Ferestrele largi umplu interiorul cu cartușuri ușoare, iluminante chiar și stâncoase așezate în nișe și deschideri Balusterurile, ocolind galeriile, urmează coturile de pe distanțe Cifrele de chit sunt extrem de interesante, printre care - faimosul putto, care linge mierea Deasupra privitorului, bolțile acoperite cu pictură, făcute de Gottfried Bernhard Ghetz, provin din Boemia Schimbarea rangurilor Pilasters captivați în direcția corului, Întoarcerea formelor de arcade Lancet, estompând limitele arhitecturii și picturii, servește elementele de bază pentru o cornișă desenată, stând pe care coloanele de marmură se grăbesc în sus, spre cer, marcate cu creste ale norilor înnori Maria, înfățișată în punctul culminant al compoziției, se află pe semilună, seamănă cu o fată din Apocalipsă, aruncând pe toți cei nevrednici în adâncul iadului Biserica de pelerinaj din Sf Anna în Haigerloch ( - ), deși nu are o splendoare atât de magnifică ca „Sala Domnului” din Bir-Nau, face o impresie similară despre relația de arhitectură, pictură și sculptură (vezi Il stânga) Proiectul bisericii a fost probabil creat de celebrul maestru din Munchen Johann Michael Fisher Creatorul decorațiunilor stucului Foychtmeir, sculptor și G Vekenmann și artistul Minrad von Ov au transformat această mică clădire într -o lucrare unică de artă Sistemul proporțiilor ideale - lungimea naosului este egală cu lățimea transeptului - curse Climate în fața corului Această structură interioară seamănă cu o perdea care se ridică pe scenă Uleiul se extinde, transformându -se în transept și, apropiindu -se de cor, se restrânge din nou Suporturile și pilotele, intercalate, duc la adâncurile apsidelor Privirea privitorului este direcționată către voința altarului, umplută cu ornamente și populată de putti -ul de sărituri În Birnau și Highgers, arhitectura, modelarea stucului și pictura se îmbină organic, creând iluzia spațiului Poate că, în acest caz, este mai probabil să vorbim despre „Rokaynny”, mai degrabă decât despre spațiul „baroc”, deoarece Rococo este mai des asociat folosind efecte iluzioniste de acest fel Este dificil să ne imaginăm lucrări mai extravagante în spiritul lui Rococo, dar merită să acorde atenție bisericii din Steinhausen din Swabia de Sus, unde arta și spațiul iluzoriu interacționează într -un mod nou (vezi bolnav În partea de sus) Biserica parohială pelerinaj din St Petra și Pavel a fost construit între împotriva: Joseph Anton FoychtMair Interiorul Bisericii Fecioarei, Burnau, - pe dreapta: Planuri de avion de tip „pilastros” Birnaau Ebersbach Vaisenau și , Dominic Tsimmerman, a cărui lucrare ne vom întoarce în legătură cu Biserica Viskirkh Aici, arhitectul a combinat cu succes motivul sălii formate din suporturi separate și planul centric El a introdus o formă ovală suplimentară în planul oval al construcției, repetând sub forma arcului și crescând impresia omogenității spațiului Zimmerman a evitat în mod deliberat utilizarea tehnicilor patetice caracteristice Birnaau și Highgers În schimb, el a subliniat senzația înălțimii cupolei ovale, pe care fratele său Johann Batist Zimmerman a umplut -o cu pictură iluzionistă care înfățișează lumea sub forma unor alegorii de patru părți ale lumii și sfere de paradis care se deschid în spațiul bisericii, dar inaccesibile la om Această parte a frescoi conține totuși un indiciu al posibilității de a pătrunde în zonele secrete sub formă de detalii realiste: în modelul decorațiunilor de stuc, puteți observa diverse păsări și animale - picătoare de lemn, patruzeci în cuib, fluture, proteină și udoda Grădina Paradisului este astfel făcută mai accesibilă pentru credincioși Cursurile în AU sau arta creării galeriilor: Școala Forllberg din ornamentul și arhitectura de întrerupere Birnau dă impresia construcției iluzioniste Probabil, nu ar trebui să vorbim despre „arhitectură iluzionistă”, care să descrie aceste lucrări, deoarece mai degrabă acest lucru se aplică arhitecturii Forarlberg (regiunea de astăzi face parte din Austria) Printre arhitecții de frunte ai Școlii Forllberg - Peter Tumb (creatorul bisericii din Birnau), Michael Tumb, Johann Michael Fisher, Franz Bier, Johann George Kyun și Caspar Moosbrugger Ideile lor arhitecturale și principiile teoretice sunt prezentate în manualul „Cursuri în Au”, numite după numele orașului AU din Forllberg Ambele volume includ desene promițătoare, mostre de diferite ordine arhitecturale și planuri ale celor mai mari biserici baroce romane și, în plus, desene și schițe ale operei proprii autorilor O caracteristică, deși nu invenția forarl-berg, a fost utilizarea activă a pilastrului și a galeriilor, conform căreia maniera acestor maeștri a fost numită „stilul pilast” Această idee a fost prima care a întruchat Peter Tumb în Biserica Benedictină din Ebersmunster din Alsa, construită între și Înainte de a -și crea propriul proiect, a studiat planurile bisericilor din Obermarchtal și Vaisenau, realizate de Franz Fan Aceleași structuri au servit ca prototipuri ale Bisericii Sf Peter Benedictin Abbey din Schwarzvald ( - ), nord-estul Freiburgului Folosind un sistem de pilaster, a crescut volumul a trei perechi de capele laterale în care a așezat galeriile Aripile transepului s -au abătut din a patra perioadă În Bir-Nau ( - ), cabinetul a aplicat câteva planuri neobișnuite Transeptul este redus aici la triplă arcade; Spațiul Bisericii preia integritatea specială datorită plafonului larg Zonele formate ale pereților și arcul format în acest fel Umplut organic cu modelare de stuc și fresce Tranzițiile invizibile de la NEF la cor, iar de acolo la abside sunt accentuate de nișe de altar Galeriile acoperă pilastre și pereți și arată ca o bandă decorativă care decorează interiorul Cabinetul a găsit în cele din urmă soluția arhitecturală a problemei la care a lucrat, ridicând biserica din Schwarzvald și Elsas Sistemul Pilster, așa cum am menționat deja, nu a fost invenția Școlii Forllberg Motive similare au fost utilizate în bisericile lateice și renascentiste, de exemplu, în biserica orașului din Schweigen ( ) sau în Biserica Castelului din Highgers ( ) Cu toate acestea, stăpânii acestei școli, s -au adunat în jurul cabinetului și berii, și -au format propriile interpretări ale acestui sistem, care au devenit trăsăturile caracteristice ale arhitecturii părții de sud -vest a Germaniei Timpul dezvoltării și adăugarea principiilor acestui model a fost perioada cuprinsă între și În momentul de față, arhitectul Franz Beer ( - ), după ce a terminat munca în Obermarhtal ( - ), a făcut o transformare decisivă în activitatea sa Schimbările care au avut loc în modul său pot fi urmărite pe exemplul bisericii construite conform proiectului său din Vaisenau ( - ) Aici el dezvăluie zborurile bisericii către părți, creând o aparentă de capele; Două spații, situate unul de celălalt, se transformă într -un transept, unde efectul Medocres este obținut cu ajutorul a patru coloane care închid aceste zone Designul este încununat de un arc plat, care înfățișează o cupolă falsă înaltă O galerie elegantă inundată cu treceri de lumină deasupra capelei Aceeași compoziție dobândește caracteristici monumentale în proiectul Bisericii mănăstirii benedictine din Vayngarten Proiectarea structurii aparține, fără îndoială, berii; El, evident, a fost responsabil pentru lucrările de construcție în și Curând la acest post, el a fost înlocuit de Andreas Shrek și Christian Tumb Domeniul mare al construcției a făcut posibilă extinderea semnificativă a spațiului galeriilor, crescând valoarea acestora În zona Nosy, pilastrii arată ca niște coloane monumentale; Deasupra lor se ridică tamburul unei cupole cu prototipuri italiene După cum a menționat Norbert Lib, motivele italiene - extrem de neobișnuite pentru sud -vestul Germaniei - ocupă un loc important deja în proiectul de bere În consecință, prezența lor nu este rezultatul participării italianului „Swab”, Donato Giuseppe Frizoni, care a ocupat funcția de arhitect șef al ansamblului Württemberg și a fost ocupat clădirea din Arhitecții forarlberg au făcut forma ondulată a pereților unui sistem „canonic”, care poate fi văzută întruchipată în multe biserici din Schwabia superioară Cu toate acestea, s -a răspândit în regiunile de sud -vest ale Germaniei nu deloc peste tot Nu este clar dacă această schemă poate fi considerată un exemplu timpuriu de neoclasicism și, în consecință, un stil tranzitoriu, deoarece ideile de acest fel nu erau folosite înainte de sosirea arhitecților francezi, animale de companie ale Academiei Franceze din Paris în aceste țări Vederea corului Bisericii Sf Michael, Munchen, început În planul (stânga) (dreapta) Lângă Elangen ( - ) Din păcate, cabinetul a murit în , fără să -și vadă niciodată creierul Rolul arhitectului -șef a trecut fratelui său Christian și vărului Frana Fel, care au fost și reprezentanți ai Școlii Forarlberg Vaultul cilindric cu arcade înalte caracteristice ultimilor pilastri cu galerii și lipsite de ferestre, prin urmare, ar putea fi împrumutată în mare parte din decizia Bisericii Sf Michael la Munchen În această perioadă, principiile arhitecților școlii Forlarlberg au fost o contrapondență a formelor italiene dominate Deși structura spațială a Bisericii Sf Mikhail poartă urme evidente ale impactului direct al arhitecturii italiene - probabil în primul rând Biserica Sant Andrea din Mantua, cu toate acestea, cupola - acest simbol al măreției baroce a arhitecturii italiene - a fost respinsă în mod deliberat aici Prin urmare, în sudul Germaniei, modelul extrem de influent al bisericii Ile Jesu nu a găsit întruchiparea Una dintre primele biserici baroce construite după Războiul treizeci și ani este Biserica Sf Sf Parohie a Mănăstirii (Parohia) Lavrentia în Kempten (vezi bolnav Mai jos) Construcția sa a fost începută în conform planului și sub supravegherea lui Michael Beer Volumul Bisericii a fost conceput în așa fel încât cupola obligatorie peste traversarea mijlocie a fost excesivă în proiectare Berea a ridicat un volum relativ redus de octogonal peste Neffer Baroque în Bavaria Biserica iezuită din Sf Michael în Munchen (vezi Il De mai sus), construit la sfârșitul secolului al XVI -lea, a devenit un model pentru multe biserici baroce de mai târziu Acest lucru se aplică nu numai templelor aparținând comunităților iezuite, ci și întregii arhitecturi bisericești din epoca barocă din sudul Germaniei Suporturile prelucrate de pilastri, o largă, lipsită de ferestre de un arc cilindric cu arcade de traversare, capele laterale cu un arcade cilindrice mai mici și, ulterior, au devenit trăsături distinctive ale multor biserici Construcția a început în , construcția a fost creată sub controlul vigilent, deoarece toate propunerile primite au fost evaluate de consilierul șef al Ducelui pentru Artă, Frederick Shustis, iar chiriașii au fost observați în timpul producției de lucrări, dintre care a fost Wolfgang Miller Vaultul cilindric susținut de pilastri și separarea interiorului în niveluri orizontale cu ajutorul galeriilor reapare în Biserica Abbot din Obermachtal, construită un secol mai târziu în - de Mikhael Tumb Adevărat, în acest caz, arcul nu coboară în galerie, ci se termină mult mai sus decât parapetul galeriei de pe capitalele proeminente Prin urmare, dulapul a crescut înălțimea pilastrului, creând arcade înalte care au permis să lumineze mai bine interiorul Acest concept al dulapurilor întruchipate cu puțin timp înainte de acest lucru în proiectul Bisericii Pilgrumage din Schienberg Michael Beer Biserica parohială Sf Lavrentia, Kempen, început În Johann Michael Fisher Vederea corului Bisericii Sf Michael În Berg pe Lima, Munchen, începând stânga: Planul Bisericii SVV Petra și Paul, Obermarkhtal Noah Form, care a evidențiat spațiul corului din interior, formând simultan asemănarea unei capele separate, limitată de patru suporturi Cu toate acestea, aceasta nu a fost o inovație decisivă, întrucât corul Octagon cu cupola scăzută și felinarul său a servit totuși ca o amintire a catedralei italiene O astfel de soluție spațială nu a fost determinată, însă, doar prin considerente ale esteticii Berea s -a confruntat cu nevoia de a combina funcțiile bisericii parohiei și a mănăstirii în construcția sa Enoriașii au dorit să contemple direct corurile, iar călugării au dorit să evidențieze acest spațiu pentru obiectivele lor La scurt timp, Munchen a început să ridice o biserică, al cărui proiect a fost urmat în întregime de maniera italiană Biserica Teatrelor, al cărei design aparține lui Enriko Dzukally, a fost creată în asemănarea aceluiași ordin monahal al lui Sant Andrea della Balle din Roma Conține astfel de caracteristici precum transeptul prescurtat, o naos larg și o absidă semicirculară Tamburul așezat peste corespondența este baza unei cupole înalte, care, împreună cu turnuri de patru sotive, domină mediul urban O astfel de schemă arhitecturală a fost extrem de neobișnuită pentru sudul Germaniei Arhitecți locali, precum Johann Michael Fisher sau frații Azam, care au lucrat la Munchen, au înlocuit treptat probe italiene În , la doi ani după ce a pus prima piatră a bisericii parohiale din Sf Michael în Berg pe Lima în Munchen, observarea construcției sale a trecut lui Fisher (vezi IL Pe dreapta) El a conectat spațiul pentru enoriași cu corul, combinându -i în funcție de principiul Secției de Aur Apoi a împărțit corul în partea centrală și zona altarului cu un plan eliptic, iar locul pentru enoriași a fost completat cu două aripi scurte ale transeptului A fost un sistem complet nou de organizare a unui plan bisericesc Aici, desigur, există elemente tradiționale ale planurilor rotomice și bazilice, dar însăși sentimentul spațiului era deja fundamental diferit Interiorul a fost dominat de coloane de marmură roșie efectuate din planul peretelui cu trei sferturi din volum; Au fost însoțiți de o pictură pitorească a operei lui Johann Batista Zimmerman și a modelării stucului, ceea ce a oferit spațiului un aspect oarecum teatral În fosta mănăstire Biserică din Maria Ascension în Disesen pe Lacul Ammer ( - ), căutarea de noi forme este, de asemenea, vizibilă, deși în acest caz arhitectul a aderat la o schemă tradițională Mișcarea constând din cinci întinderi în direcția blocată de cupola corului dreptunghiular găsește capătul în altar Arcadele arcuite transversale care leagă pilastrii situați pe pereții opuși, creează o mișcare ritmică, conducând ochii privitorului în direcția corului Pentru a consolida impresia teatralității spațiului și, astfel, subliniază simbolismul liturghiei, Fisher a așezat arcadele transversale în ultima perioadă în fața corului, a marcat granița dintre zona alocată enoriașilor și corului Construcția unei noi abații benedictine în Ottobomiren (vezi P - ) a devenit unul dintre cele mai mari proiecte de arhitectură barocă din sudul Germaniei Povestea nașterii planului acestei clădiri nu este destul de clară și o putem atinge doar pe scurt Prima piatră din fundația structurii a fost pusă în , dar proiectele create de mai mulți arhitecți celebri, inclusiv Dominic Tsimmerman, au fost respinse În cele din urmă, comanda a fost primită de un arhitect swabian puțin cunoscut pe nume Zimpert Kremer, cu toate acestea, a fost forțat să -și transfere planul pentru revizuirea arhitectului Palatului Joseph Effner Acesta din urmă a făcut ca liniile viitoare să fie mai stricte, lucrând în conformitate cu cerințele clasicismului francez național În , Johann Michael Fisher a fost invitat să lucreze la proiect El a reînviat schema rece și înstrăinată a lui Effner, păstrând în același timp planul principal Fisher face zona vârstei mijlocii, încununată cu o boltă imensă a cupolei, centrul semantic al compoziției Partea centrală a spațiului bisericii începe să prindă viață - cel puțin exact Semănat: Johann Jacob Tsuller Fresco a Codului în Biserica Abbey Benedictină din Ottobomirene, - în partea de jos: Zimpert Kremer, Joseph Effner, Johann Michael Fisher și alții Biserica Abbey Benedictin din Otto -Școala, devreme Johann Joseph Christian Angel, Altar, Abbey in Otto -School (dreapta) Vedere a Bisericii Bisericii Abației În ținută (mai jos dreapta) Această impresie apare în privitorul care se deplasează în direcția corului Pensiile situate în fața Crucii din mijloc au bolți de formă ovală, așezate longitudinal Prin urmare, ei dau impresia de compresie, direcționându -și ochii de -a lungul axei principale a interiorului Pilastri și coloane cu trei sferturi par să continue peste cornișă și arcade transversale în spațiul picturii iluzioniste Această relație de arhitectură și pictură a arcadelor și a cupolei este consolidată folosind un design decorativ stâncos, realizat de Joseph Anton Foychtmai între și Construcțiile promițătoare de fresce se bazează pe formele de arhitectură reală, ele au fost create simultan, precum modelarea stucului, pe care a lucrat Johann Jacob Tsayler O caracteristică caracteristică a arhitecturii baroce bavareze este discrepanța dintre structura internă și aspectul clădirilor Pereții externi ai clădirilor tratate cu ferestre nu determină neapărat dispozitivul interior În ținută, de exemplu, Saturația emoțională a spațiului intern nu afectează în niciun fel fațadele; Se pare că elementele arhitecturale realizate sunt complet auto -suficiente Efectul Frații de bază au fost faimoși în special pentru deținerea virtuoasă a tehnicilor iluzioniste În Biserica Munchen din Sf Ioan Nepomuk, cunoscut sub numele de „Biserica Azamului” (vezi P ), au fost sculptorul Egid Quirin la elementele de bază și pictorul Cosmian Damian Asam, care a acționat simultan ca arhitecți În perioada cuprinsă între și , Aegis a achiziționat patru case pe Zendlin-Hertrasse la Munchen El a transformat unul dintre ei în casa sa, pe baza celorlalți doi a creat Biserica, iar al patrulea l-a cumpărat ulterior pe clergyman, Philip Franz Lind-Mair, care se stabilise în ea Fațada curbată cu două niveluri a bisericii stabilește înălțimea caselor din jur cu pilastrii săi uriași Intrarea, fereastra înaltă și un fronton excepțional proiectat de coloane subliniază semnificația fațadei Motivul părții sale superioare ponderate a Aegis Quirin Azam și Cosmas Damian Asam Interiorul (stânga) și fațada vestică (dreapta) a Bisericii Sf John Nepomuk („Biserica Azamului”), Munchen, - Semănat: Cosmas Damian Azam Fresco a cupolei Bisericii Abației Benedictine din Veltenburg, Se repetă liniștit în interior în pictura iluzionistă a Cosmas, efectuată în Dacă vă aflați la altarul bisericii și vă îndreptați ochii peste coloanele răsucite, „Arhitectura cerească” se deschide brusc peste voi, cu coloanele, consolele și cornișele care încadrează scene din viața Sf John Nepomuk Lumina împrăștiată, lăsând construcțiile promițătoare și ornamentul sculptural erodează limitele dintre real și arhitectură înfățișate pe frescă, astfel încât privitorul să se simtă transferat în sferele sacre misterioase Cosmas a studiat la Roma și a știut să construiască un spațiu iluzoriu și, urmând modelul italian, pentru a combina arhitectura reală și pictată, menținând exactitatea perspectivei Amestecul misterios de iluzie și realitate este chiar mai în relief decât la Munchen, s-a manifestat în opera lui Cosmas din Veltenburg pe du- Dominic Zimmerman Viskirhe, început , vizualizare Din partea de sud -vest (mai jos) Planul (dreapta) împotriva: Dominic Zimmerman Tipul de cor și cupola lui Viskirkh, începând Noe (vezi dreapta) Complexul abației benedictine a fost ridicat aici în În partea superioară a volumului principal al formei ovale, elementele de bază au așezat o cupolă dublă, creând un spațiu eliptic alungit spectaculos Cupola este închisă de un acoperiș plat, cu coloane foarte scurtate scrise pe el, care, de asemenea, susținute de pitoresc înseamnă un tambur cu un felinar înconjurat de nori Această arhitectură iluzionistă încadrează scena triumfului bisericii Iluzia este perfectă aici Cu greu poate fi recunoscut; Plafonul plat pare voluminos din orice punct de vedere O impresie complet diferită este formată în clădirile sale de Dominic Zimmerman de la Westrunn În , el a primit un ordin de la Abbotul Steingaden Hiacint Gassner pentru construcția unei biserici de pelerinaj a Mântuitorului, cunoscută sub numele de Viskirkh (vezi Ill Mai jos și dreapta) Pentru Zimmerman, determinarea a fost Testarea școlii Torlberg Din „cursurile de muncă” a împrumutat un plan oval și decizia de gag a corului, care au fost deja găsite în lucrările lui Caspar Moosbrugger În plus, cu câțiva ani înainte ( - ), a folosit o formă ovală în termeni de o biserică de pelerinaj din Steinhausen în Swabia superioară (vezi P ) Zimmerman a ales o schemă neobișnuită pentru organizarea spațiului, introducând pătrate duble ale unui profil pătrat care acceptă volumul oval principal Spre deosebire de Steinhausen, el a plasat corul extins la est de zona centrală pentru a consolida „perspectiva rituală”, care se deschide de la intrare Fiind simultan un maestru stuc, Zimmerman a conceput inițial arhitectura în combinație cu ornamente Bogăția decorativă a ornamentului de stâncă este concepută pentru a reînvia formele arhitecturale, iar acest lucru se vede un plan atent calculat Mici cartușe rockery elegante sau ornament de filigran Ele apar în puncte critice ale structurii, de exemplu, în partea superioară a arcului sau în zona de tranziție la nivelul superior, suportatele preiau severitatea bolții Arhitectura și ornamentul sunt legate inextricabil O frescă uriașă pentru complotul „Victima lui Hristos” a fost făcută de arhitect și de fratele său mai mare Johann Batist Zimmerman În acest caz, puteți observa o interpretare literală a conceptului de „ornamentalizare” a arhitecturii: modelarea stucului aici continuă cu adevărat arhitectura, deoarece cupola plată este formată dintr -un cadru de lemn așezat sub acoperiș și complet acoperit cu tencuială, formând baza de bază pentru fresce CASPAPA MOOSBURGER Abatele benedictină În Ainzideln, - Fațada de Vest (stânga) și Planul (mai jos) de sus în jos: Proiectul - Proiect Proiect final, Biserici și mănăstiri din Elveția Construcția bisericii baroce din Elveția este marcată de influența ideilor școlii Forarlberg Acest lucru se observă mai ales în clădirile de mănăstire și în clădirile bisericii, construite conform proiectelor create de Arhitecții Forarlberg Astfel de clădiri bisericești sunt adesea caracterizate printr -o legătură în interiorul mai multor volume care au un sens simbolic Planul abației benedictine din Ainzidel este inițial confuz (vezi Ill În partea de sus) Istoria creării acestei abații în cantonul Shvits, într -o oarecare măsură, poate explica trăsăturile neobișnuite ale acestei structuri, iar faptele din analele lui Aynzideln însuși aruncă lumină în scopul său - pentru a servi drept dedicație a Bisericii și Locul de păstrare a moaștelor sacre Dezvoltarea planului acestei clădiri a durat mai mult de treizeci de ani Legenda spune că în un pustnic numit Minrad trăia în aceste locuri; La scurt timp după uciderea tâlharilor săi, a început să fie venerat în țările din jur Câțiva alți pustnici s -au stabilit din nou aici Șaizeci de ani mai târziu, Canonul Strasbourg Eberhard a reușit să -i unească pe pustnici în comunitatea benedictină Biserica pe care au construit -o a fost dedicată Maicii lui Dumnezeu La mijlocul secolului al XV -lea, a fost creată o statuie cu întârziere a Madonnei Aynzidelnskaya, la care au început să vină pelerinii Statuia Fecioarei se afla într -o capelă separată a bisericii inferioare, Minanging în același timp despre Mainrad Abbot, Biserica Superioară a fost atașată de ea din partea de est Așadar, părțile clădirii au fost amplasate înainte de perestroika întreprinsă în epoca barocă În , arhitectul forarlberg Johann George Kyun a ridicat un nou cor În partea de vest a clădirii se aflau două turnuri romanice, iar planul inițial a implicat includerea lor în noua fațadă a bisericii Prin urmare, direcția axei longitudinale a întregii structuri a fost determinată în avans În , un student al lui Kyun Caspar, Moosbrugigne, a început să dezvolte un plan pentru construcție El a creat un proiect în care naosul a fost interpretat în spiritul schemei Pilster a mentorului său În timpul gândirii ulterioare, ideea a apărut pentru a oferi părții de vest a Bisericii forma unui volum centric, iar acest element a rămas neschimbat în planul final Lucrările la plan au continuat până în , dar decizia oficială de a reconstrui biserica a fost luată doar zece ani mai târziu Arhitectul de la Milano a fost invitat pentru consultare în a propus o formă ovală a capelei, care trebuia să se deschidă în uleiul procesat de pilastri, pe axa căreia a fost plasat spațiul central de luare de mită Moosbrugger a făcut modificări adecvate planurilor sale, pe baza cărora zece ani mai târziu (până în - ) a existat un proiect final, care a luat în considerare toate caracteristicile rituale ale Bisericii Zona încadrată de Towers, centrul CASPAPA MOOSBURGER Abbey benedictină din Ainzidelne, - Stânga: vizualizare cor Mai jos: o cameră pentru pelerini Cu o capelă Rătăcind în vestul templului, Neffer și cor, care ar reflecta obiceiurile pelerinajului Cu toate acestea, un singur arhitect a reușit, de fapt, să efectueze o sinteză de succes a diverselor volume în cadrul unui singur concept - a fost Neumann și proiectul său al Bisericii Pilgrimage din Firzenheiligen (vezi P - ) Biserica Barocă din Sf Gallen (vezi S - ) a fost proiectată și de mai bine de treizeci de ani, deși rezultatul final s-a dovedit a fi mai clar și mai omogen decât în ​​cazul bisericii din Ainzideln Primele propuneri au fost formulate de Moosbrugger în jurul anului Pentru a combina într -o singură compoziție a raciului St Galla și St Irmara, a folosit două transepturi în plan, marcate cu arcade cu cupole în intersecție cu naosul principal După moartea Moosbrugger în , un alt arhitect al Școlii Forllberg - Johann Michael Beer de la Blykhten, care a dezvoltat o decizie diferită care a oferit plasarea în partea de mijloc a naosului unui mare volum octogonal În perioada cuprinsă între și , diverse soluții au fost oferite de alte șase maeștri, printre care a fost arhitectul Ordinului Teutonic al lui Johann Caspar Banyato În toate cazurile, au încercat să combine schemele Moosbrugger și bere În cele din urmă, Peter Tumb, în ​​ , a reușit să combine dispozitivele bazilice și centrice în proiectul său bazat pe desenele berii Pilastrul de ritm și sprijinul a creat o impresie holistică Două coruri nu arată ca volume închise, dar interacționează organic între ei Curentul este o capelă separată, formează un octogon incorect cu două aripi mici de transept O schemă similară a fost folosită de Michael Beer în jurul anului în Biserica St Lavrenty în Kempten (vezi S , mai jos) Următorul volum, care se concentrează pe departament, este alocat de patru suporturi și blocat de arc Două aripi dreptunghiulare superficiale ale transepului i -au alăturat din nou Ambele spații sunt pline folosind galerii care au ieșit în următoarea parte a bisericii, încoronate cu o cupolă Fațada subliniază importanța intrării și situată în interiorul relicvei sacre Pilastri unici și dubli reflectau locația suporturilor interne (vezi bolnavul de mai sus) Soluția spațială s -a concentrat pe zona din spatele capelei destinate credincioșilor, unde înălțimea arcului crește semnificativ, ajungând la punctul culminant în cupolă În acest loc ne regăsim în fața corului, unde domnește un ritm mai calm Moosbrugger a murit în Consacrarea bisericii a avut loc doar doisprezece ani mai târziu, în Ideea de a combina diverse contururi ale volumelor pentru a le subordina obiectivelor rituale a fost dezvoltată pentru prima dată de Moosbrugger pe baza planului bisericii din Kempten În , în noua clădire bisericească a mănăstirii din Würzburg, Joseph Graising a încercat, de asemenea, să creeze o relație specială între octogonal CASPAPA MOOSBURGER, Michael Beer Și Peter Tumb Interiorul Bisericii Universității Sf Gallenne, - Heinrich Mayer Biserica iezuită din Soloturna, începând GOM Mai mult decât atât, Biserica este așezată în așa fel încât, atunci când se apropie de ea, a apărut în fața privitorului nu numai cu fațada sa de două tonuri, ci și cu întreaga putere a volumului său Lucrarea a fost finalizată până în Doi ani mai târziu, un alt arhitect Forllberg - Johann Georg Specht - a folosit acest concept în proiectul său al Bisericii Abadei Benedictine din St Martin în Vibblingen - O lucrare care introduce primele elemente ale neoclasicismului în construcția bisericii din sud -vestul Germaniei Puteți urmări legăturile strânse între arhitectura bisericilor iezuite din Elveția și activitățile Maeștrii Școlii Forllberg; Biserica iezuită din Soloturna (vezi deasupra stânga) se întoarce probabil la arhitectura barocului din sudul Germaniei, și anume modele ale Bisericii Sf Michael la Munchen Tocmai a fost responsabil pentru construcția iezuitului Heinrich Mayer mai mult decât oricine altcineva care a contribuit la răspândirea noilor idei arhitecturale ale școlii Forarlberg Documentele au înregistrat participarea a trei arhitecți la lucrările la Biserica iezuită din Lucerne, inclusiv Ceaiul unui maestru „de la Bragen”, care poate a fost Michael Kyun din Forarlberg Clădirea, construită între și , are cu siguranță influența semnificativă a arhitecturii Forarlberg Prima piatră a fundației Bisericii iezuite din Soloturna a fost pusă în mod solemn în Mayer și -a dezvoltat planul în conformitate cu principiile forarlberg Locația și ritmul suporturilor acestei biserici confirmă acest lucru Michael Tumb trebuie să fi studiat arhitectura iezuită a Elveției, de când a ridicat Biserica iezuită din Schounberg, lângă Elangen, în urma schemei Co-Laturna În , Heinrich Mayer, numit responsabil pentru construcția Bisericii și într -un nou loc, a continuat să consolideze principiile direcției Forrarlberg, a fost transferat către Elanggen Structura ambelor aceste structuri se întoarce la Biserica iezuită Sf Michael în Munchen (vezi S ), acest lucru este vizibil în soluția însorită, dispozitivul galeriilor și o cantitate mică de transept Caspapa Moosbruger, Michael Beer și Peter Tumb Biserica Universității În St Gallen, - stânga: Proiect Kaspar Moosbrugger, (Dalniy a plecat) și proiect implementat, - I h Gi Colecții de opere de artă, „Cabinete de periferie” și biblioteci Există o legătură directă care conduce de la vânători și colecționari primitivi prin Kunsnkammem (colecții de opere de artă) și Wunderkammern (colecții de minuni și rarități) prinți și regi la muzeele moderne Pasiunea pentru colectare - descenderea din dorința de a -și menține existența sau acumulează bogăție nobilă - a dus la crearea de birouri sau spații speciale în care au fost păstrate aceste comori Colectarea este asociată cu curiozitatea și chiar în cele mai vechi timpuri a existat o poftă de colectare a obiectelor asociate cu trecutul planetei noastre Curios a trezit setea de cunoaștere, astfel încât, în consecință, colecția de minuni a dus la crearea de enciclopedii Colecțiile de opere de artă și rarități în multe cazuri au fost plasate lângă biblioteci și, în schimb, bibliotecile au apărut ca o continuare a acestor colecții În , medicul și colecționarul olandez Dr Samuel von Quikh Berg și -a anunțat sistemul de colectare, care a fost numit „Metodologia Teatrului Cunoașterii”, care a devenit un model pentru multe întâlniri Și -a împărțit teatrul în cinci componente, fiecare dintre ele, la rândul său, având multe subsecțiuni Primul a aparținut „Muzeul Wormianum”, Gravură, Muzeul Pământului Schleswig-Holstein, Schleswig Colecționarul sau fondatorul colecției a povestit despre istoria numelui său Aici puteți găsi multe documente, genealogia antică, precum și portretele rudelor colecționarului A doua secțiune a fost asociată cu conținutul colecției familiei, cu diverse opere de artă, monede și ustensile exotice A treia secțiune a fost dedicată naturii și a patra realizări tehnice În a cincea secțiune erau lucrări de pictură Pentru un medic olandez, acest eșantion a fost un principiu ideal de miză Prelegerea, care, fiind unită cu biblioteca, a fost o „enciclopedie vizuală” În conformitate cu inventarul din , colecția de duke -uri din Munchen a fost aranjată conform acestui model Fundația întâlnirii datează de la mijlocul anilor , iar până la sfârșitul secolului Albrecht V a pus-o într-un palat recent ridicat și unit cu o bibliotecă După capturarea Munchenului de către suedezi în , colecția a fost jefuită În secolul XVIII, a fost făcută o încercare de a o recrea, iar ea a luat un loc în camera din Köln a Palatului Întâlnirea a constituit baza Muzeului Național Modern din Bavaria Colecția Dresden a început să colecteze, în jurul anului , electorul Augustus, postând -o într -o nouă aripă nou reconstruită a palatului său El a fost interesat de fizică și matematică, așa că ceasul și instrumentele de măsurare geodezică au constituit cea mai mare parte a colecției Rezervele de numerar și documentele de stat secrete au fost, de asemenea, stocate aici După incendiul din , care, din fericire, aproape nu a afectat colecția, Augustus a ordonat cu tărie să transforme această cameră secretă într -un complex de muzeu Datorită dragostei sale pentru arte elegante, sălile au fost pline de pictură, sculptură și obiecte decorative și aplicate A alocat camere separate pentru lucrări din bronz, fildeș, email și argint, precum și o cameră specială pentru bijuterii Punctul culminant al colecției a fost un birou unde exista o colecție de pietre prețioase și bijuterii ceremoniale Astăzi aceste întâlniri sunt Franz Franken II Kunstkamera (Colecția de opere de artă), după Lemn, unt x cm Muzeul de artă și istoric, venă Montat în Sala Verde a Albertin-MA din Zwinger În plus față de colecțiile de opere de artă din Praga, Salzburg și Berlin, colecția contelui Hesse-Kasselsky a fost, de asemenea, faimoasă, fondată la sfârșitul secolului al XVI-lea, obiecte combinate bizar ca ouă de struț, scoici de moluște, instrumente astronomice, O colecție de costume etnografice și rarități prescrise din Franța În perioada cuprinsă între și , contele Frederick al II -lea a creat muzeul așa -numit Fredericianum din Kassel - primul muzeu al Europei Când a fost reconstruit în sala de ședințe, colecția a fost distribuită prin alte camere din oraș Instrumente valoroase ale perioadei baroce, mecanisme de timp și lucrări de artă decorativă astăzi pot fi văzute astăzi la Muzeul Pământului din Hesse din Darmstadt și la Muzeul Astronomiei și Istoria tehnologiei din Kassel Colecțiile din epoca barocă sunt caracterizate de un interes simultan pentru dispozitivele științifice și subiecții misterioși Un amestec de elemente ale cunoștințelor enciclopedice cu capricii atât de neînțeles ale naturii, cum ar fi mandragorul, a avut o valoare specială ca subiectul excitației curiozității Astfel de înclinații provin probabil în Fișă de titlu „Muzeul muzeului” Valentini, Biblioteca fostei mănăstiri benedictine din Viblingen, Ulm Freski Martin Kung, Peter Tumb Biblioteca mănăstirii, St Gallen, finalizată Gabriel Lozer's Wood Wood Calving Experimente de alchimiști medievali Chiar și în secolul al XVII -lea, în multe curți europene, s -au făcut încercări de a simula artificial miracolele naturii și diverse fenomene misterioase Experimentele sunt cunoscute pentru dovada teoriei preluate din „Georgik” care albinele apar din cadavrele animalelor Astfel de minuni și fenomene minunate apar în clădirea Gravurilor publicate în , care au fost imagini cu obiecte stocate în colecția de la Viena Ei au capturat tendința caracteristică a erei baroce de a plasa bijuterii lângă obiecte bizare, animale rare, păsări și pești Combinațiile de acest fel sunt o caracteristică distinctivă a bibliotecilor din perioada barocă, cum este solicitat să se vadă pe o gravură care înfățișează Biblioteca Curții de la Viena în timpul împăratului Leopold I {a doua jumătate a secolului al XVII -lea) Gravura, realizată la Nürnberg în , deschide viziunea privitorului asupra colecției extrem de bogate de cărți deținute de Habsburgs plasate în camerele Oficiului Imperial din Hofburg Unsprezece ani mai târziu, împăratul Charles al VI -lea l -a instruit pe Johann Bernhard Fisher von Erlah să extindă Hofburg și să reconstruiască biblioteca folosind un site de călărie apărut în Aceasta a provocat o formă dreptunghiulară a aripii ridicate În centrul clădirii, Fisher a așezat un volum oval cu o cupolă înaltă, creând astfel o cameră separată (vezi P - ) Spațiul sălii se grăbește vizual în sus, până unde fluxurile de lumină se revarsă prin ferestrele rotunde Schema figurativă a Fresco of the Dome, scrisă în de Daniel Gran, este o alegorie a patronului artelor și științelor - Charles VI Rafturi de carte ating nivelul arcadelor Rafturile superioare ale nivelului inferior sunt disponibile folosind scările Pe galerii există un al doilea nivel de rafturi, echipat și cu scări Multe cărți de bibliotecă, cum ar fi opera lui Valentini în (vezi P , din dreapta), pe paginile lor au ilustrat contradicțiile descrise între cunoștințele științifice și interesul pentru minuni Patruzeci de ani mai târziu, a fost necesară întărirea camerei În locuri înainte împotriva: Johann Burngard Fisher von Erlah Biblioteca Hofburg, , Viena stânga: Daniel Gran Fresco of the Dome, Biblioteca Hofburg, Viena Tranzițiile aproape invizibile de la sala ovală la axa longitudinală principală au apărut cesuras spațiale Premisele laterale au fost acum separate prin arcade transversale, pilastre și coloane pereche Pe lângă bibliotecile mari magnifice, au continuat să se creeze întâlniri modeste, ceea ce a continuat tradiția existenței unor camere speciale care conțin colecții de pictură sau minuni Nu numai împărații, regii și persoanele regale au dorit să aranjeze bibliotecile și, prin urmare, să mențină cunoștințele despre timpul lor; Ordinele monahale, de exemplu, benedictine sau cistercieni, au fost, în mod tradițional, angajați în acest sens La mijlocul secolului XVIII, Biblioteca Mănăstirii Benedictine din Vibelingen, lângă Ulma, a fost construită pe proiectul lui Christian Viderman (vezi P , de mai sus) Galeria curbată elegantă este susținută de treizeci și două de coloane din lemn pictate sub marmură în culori verzi și roșii Cifrele albe despre piedestale scăzute reprezentând alegorii ale virtuților și diverselor științe contrastează cu ele Pictura arcului a fost făcută în de Franz Martin Kyun Locuitorii sferelor pământești și cerești, care glorifică cunoștințele antice și creștine, sunt înfățișați aici printre decorați cu ornamentul de stâncă al Grădinilor Paradisului Sunt întăriți în norii Ange- Minciuni, personificarea înțelepciunii divine Simultan cu construcția unei noi mănăstiri în St Gallen, în jurul anului , a fost construită o bibliotecă (p , mai jos) Acesta a totalizat mai mult de două mii de manuscrise și câteva sute de mii de volume Clădirea a fost finalizată în sub supravegherea arhitectului școlii Forllberg Peter Tumba Spațiul este structurat de patru borduri decorate pe fiecare parte; Galeria ocolește holul din jurul perimetrului Bijuteriile din stuc au fost realizate de Johann Georg și Matthias Gigle de la Vesobrunn, iar The Wood sculption de către călugăr de fratele Gabriel Lătător Subiectul împleterii cu cunoașterea antică și creștină, familiară de Viblingen, este interpretat în Sf Gallen într -un mod destul de curios În tabloul lui Joseph Wannen-Maucer, această unitate pare a fi un mijloc de protejare a doctrinei creștine a argumentelor teologice și științifice Stânga: Johann Burngard Fisher von Erlah Volumul central al bibliotecii Hofburg, , Viena Pietro de pe lângă Fațada vestică a mormântului împăratului Ferdinand II Graz, începând Casele suburbane, palatele orașului, abația și biserica din Austria, trei arhitecți celebri au reprezentat splendoarea rafinată a arhitecturii baroce din Austria Acestea au fost Johann Berngard Fisher ( - ) de la Graz, care a primit titlul de von Erlah, Johann Lucas Gilderandt ( - ) de la Genova și Jacob Prandtauer ( - ) de la Stanz din Tyrol Fisher și Guildbrandt au petrecut mult timp la Roma Gildebrandt a studiat cu arhitectul roman Carlo Fountan, iar din până în a servit ca inginer militar sub armată sub comanda celebrului „turci” prinț Eugene După demisia sa, s -a stabilit la Viena și s -a dedicat construcției palatelor Fisher a fost fiul unui sculptor care a lucrat într -un atelier de artă prospeus A venit în Italia pentru a -și continua studiile și a câștiga experiență în sculptură Cu toate acestea, în timp ce lucra la Roma ( - ) sub conducerea lui Johann Paul Shors, care a menținut relații calde cu stăpâni de frunte din acea vreme, în special cu Bernini, el a apelat totuși la arhitectură, care a devenit ulterior profesia sa principală Tineri Generația de artiști a fost sub influența puternică atât a arhitecturii clasice, cât și a interpretării libere a limbajului formal al antichității în lucrările baroce ale arhitecților romani Influența decisivă a Italiei asupra apariției arhitecturii Austriei din epoca barocă a fost curând transformată într -un fenomen unic, cu trăsături individuale strălucitoare, datorită activității creative active a celor trei arhitecți menționați anterior Fisher von Erlah și Guildbrandt au fost virtuoși de neegalat, care s -au opus stilului italian propriul lor, extrem de complex Habsburg Prandtauer a privit problemele creării impresiei de monumentalitate și splendoare în felul său; Păstrând respectul pentru cultura sa natală și comunicarea cu ea, s -a străduit pentru utilizarea formelor arhitecturale tradiționale Motivele italonizante din arhitectura barocă austriacă sunt vizibile în special în mormântul lui Ferdinand al II -lea din Graz (vezi stânga) Înainte de a deveni conducătorul Stiriei, el a fost un susținător constant al contraformei contra -conforme Ferdinand a ordonat un proiect al structurii memoriale către arhitectul italian Pietro de Make Construcția a fost începută în În plus, Pietro De a fost probabil primul arhitect care a folosit planul sub forma unui oval la nord de Alpi Stăpânul a creat o clădire supraetajată, acoperită cu o cupolă ovală, care era un motiv caracteristic italian Fațada estică corespunde, de asemenea, pe deplin tradiției baroce romane Unele elemente arhitecturale, de exemplu, coloane de trei sferturi, pilastre, rame pentru ferestre și cornișe sunt interpretate din punctul de vedere al sculptorului Principiul alternanței pedimentelor triunghiulare și ale razei este strict observat Structura încununată a fațadei este un fronton cu fascicul monumental larg, care servește ca bază pentru trei statui mari (doi îngeri și Sf Ecaterina), plasată deasupra frontonului triunghiular al nivelului superior - o tehnică împrumutată de la Biserica Jesu din Roma ( ) După moartea lui De, în plus, în , construcția a fost suspendată timp de o jumătate de secol, până când, în sfârșit, Fisher în a primit un ordin de a finaliza clădirea pe jumătate Arhitectul, evident, a fost capturat de motivul structurii ovale, care îi era familiar de la momentul șederii sale în Italia Câțiva ani mai târziu, Fisher a avut ocazia să pună în practică noile sale idei În , Arhiepiscopul din Salzburg, contele Tong, l -a instruit să construiască Biserica Trinității aici Arhiepiscopul a fost la fel de pasionat de planurile de construcții grandioase ca Schonborne în Würzburg și a vrut să transforme Salzburg în nordul Romei Patru biserici mari trebuiau să fie ridicate, iar stăpânul austriac părea un arhitect ideal pentru întruchiparea acestui plan În gravura din , clientul este înfățișat printre urmașii săi construiți de arhitectul său: Seminarul și Biserica Trinității ( ), Spitalul și Bisericile St Ioan ( - ), Biserica Universității ( ) și Bisericile din Ursulinok ( ) Johann Burngard Fisher von Erlah Fațada de Vest (mai jos) și planificați (dreapta) bisericii Sf Trinitate, Salzburg, început Johann Burngard Fisher von Erlah Vedere din partea de vest (mai jos) și planul (dreapta) al Bisericii Universității din Salzburg, începând Sarcina lui Fisher a fost să aranjeze fiecare clădire nouă în raport estetic și funcțional și conexiunea inextricabilă cu orașul și, prin urmare, s -a confruntat cu o problemă fundamentală a planificării urbane El a trebuit să țină cont de cele mai profitabile unghiuri ale structurii viitoare, plasându -l în contextul orașului existent În cazul Bisericii Trinității, a fost necesar să aranjați fațada și aripile adiacente ale seminarului, în consecință strictă cu zona situată în fața lor Fisher a luat ca un eșantion, Biserica Sant Anges din Agone pe Piazza Navon din Roma, care este, de asemenea, o clădire încoronată cu o cupolă cu două turnuri care flanchează o fațadă concentrată tratată cu coloane Arhitectul era clar sub influența planului elegant al Francesco Borrini De fapt, arhitectul roman nu a reușit să obțină armonia absolută a aspectului și a spațiului intern al Bisericii; Interiorul ar putea arăta mult mai impresionant dacă motivul oval subliniat în compoziția fațadei a continuat în el Cu toate acestea, frații Rainaldi, care au lucrat la proiectul lui Borromini, au creat o clădire, în planul căruia a fost folosit un cerc Dimpotrivă, interiorul dezvoltat de Fisher bate forma unui zid extern concavă într -o naos oval, care nu este conducător mediocru la altar Arhitectul a încoronat designul cu un rotunda bine propus - un element care a devenit determinant în organizarea spațială a interioarelor bisericii create de Fisher Proiectul Bisericii Universității din Salzburg, pe care l -a făcut doi ani mai târziu ( ), (vezi dreapta sus) a fost și mai impresionant; Această clădire a fost, de asemenea, comandată de Arhiepiscopul Tun Fisher a făcut schimbări destul de originale la modelul Bisericii Bisericii Trinității, despărțindu -l vizual de turnurile adiacente și scoțându -și volumul convex înainte Rezultatul a fost trei componente arhitecturale separate conectate printr -o singură mișcare armonioasă Această schemă atractivă a fost percepută cu mult peste granițele Austriei - în sud -vestul Germaniei și Elveția, în Wyngarten, Aynzidelna și Otto -Școala Soluția spațială a clădirii seamănă cu Biserica San Carlo Ai Katinari din Roma ( ), construită de Rosati În timpul șederii sale în Italia, Fischer von Erlah, aparent, a investigat cu atenție această biserică, deoarece propria sa structură se bazează pe principiile spațiale ale originalului Raportul dintre înălțime și lățime este : ; Interiorul creează impresia unui spațiu imens similar cu defileul Dimpotrivă și dreapta: Johann Burngard Fisher von Erlah Fațada vestică și interiorul Bisericii Sf Karl Borrome, Viena, început Planul (mai jos) O impresie neobișnuită născută de Biserica Sf Karl, se bazează nu numai pe trinitatea coloanelor portic, cupole și triumfale Fisher von Erlah a considerat cupola ca un punct culminant al compoziției Oval este inima structurii structurii Deasupra se ridică o cupolă pe un tambur înalt În interior, se pare că se răspândește simultan atât în ​​sus, cât și în sus Capelele, sacristia și spațiile laterale sunt organizate în jurul corului Axa longitudinală a Neffer Oxy se încrucișează cu axa fațadei de vest, de la vest la est Ordonarea calmă a formelor geometrice ale fațadei este în mod semnificativ reînviată în spațiul interiorului, dobândind un dinamism unic La intrare, privitorul îi place înainte spre lumină, care deschide ritmul structurilor arhitecturale în fața lui Iar din punctul de vedere al structurii și la nivelul senzațiilor, cupola rămâne punctul central al clădirii Efectul său este resimțit atât din interior, cât și din exterior Lucrările la aceste două biserici au servit ca o bună pregătire pentru lucrările ulterioare ale Maestrului din Viena În , când țara a fost lovită de ciumă, Charles VI, încoronată ca împărat în , a dat un jurământ pentru a construi o biserică dedicată Sf Karl Borromey, dacă epidemia trece Întreaca aceste planuri a început doi ani mai târziu O opoziție puternică s -a opus candidaturii lui Fisher von Erlah la persoana arhitectului Curții Hilderandt și Ferdinando Galli Bibien Fisher a creat un proiect care a unit ideile războiului și reprezentării monarhului puterii - Sfântul Monument al „pietății austriece” (vezi mai sus și stânga) Aceasta este o clădire cu un tambur înalt și o cupolă care se ridică deasupra pilasturilor clasice, suplimentate Rami Portico și două coloane triumfale clasice încadrându -l - o variație spectaculoasă pe temele a două biserici din Salzburg Biserica Sf Karl Borromey este o parte indubitabilă a tradiției locale, care, prin urmare, personifică ambițiile politice ale Habsburgilor - rădăcinile romane ale Imperiului Austriac și aluzia afirmației împăratului în Spania Fisher von Erlah a lucrat de fapt în acest moment într -o astfel de carte, care a devenit baza „arhitecturii istorice”, printr -un serial de gravuri care arată originea arhitecturii moderne Cartea a fost neobișnuită, deoarece nu conținea calcule teoretice care constituiau o parte integrantă a acestui tip de muncă Johann Burngard Fisher von Erlah Gravuri din seria „Arhitectură istorică”, de sus în jos: Reședința de vară, (gravură , t V) Mount Athos cu figura lui Alexandru, gravură , vol I Proiectul inițial Schönbrunna (gravură , vol IV) Gravura din cel de -al cincilea volum din cartea lui Fisher prezintă o formă care se deschide pe palatul de vară între cele două vaze antice (vezi din stânga sus) Aceasta este o clădire grațioasă, cu contururi de fațadă concavă, este încununată cu volumul central plasat în spatele parapetului cu statui Combinația neobișnuită de linii concave și remarcabile a atras atenția lui Fisher în timpul șederii sale la Roma, așa cum a indicat numeroasele schițe ale palatelor din țara italiană interpretate de el (vezi Chiar în partea de sus) Desigur, nu a fost fără influența primului proiect al fațadei din Louvre de la Paris aparținând lui Bernini În timpul antrenamentului la atelierul sculptural al lui Johann Ferdinand Shor, Fisher s -a putut întâlni cu Bernini cu puțin timp înainte de moartea sa în , deoarece marele stăpân a fost un invitat frecvent acolo Când arhitectul a primit ordine pentru crearea de palate și pavilioane suburbane, a apelat la schițele sale anterioare și le -a procesat, uneori ajungând la efecte uimitoare Acest lucru se aplică și Palatului Klesheim, pe care Fisher a lucrat din , caracterizat de el drept „un mic palat pentru restul arhiepiscopului din Salzburg, Ernest von Tun” (vezi P , de sus în stânga) Planul de construcție este construit pe trei ovale, a căror combinație seamănă cu o frunză de trifoi și trei volume unghiulare dreptunghiulare plasate între ele Rolul de frunte al fațadei este în mod deliberat mușcat; Atenția principală a fost acordată designului interior și creării unei impresii armonioase generale În cartea sa de schițe, acum stocate în Albertin, Fisher oferă multe opțiuni pentru proiecte de palate de grădină și pavilioane care au devenit prototipuri ale reședințelor caracteristice ale țării vieneze Este curios că principalul rival al lui Fisher în domeniul arhitecturii palatului Hildebrandt și -a folosit evoluțiile în palatul său din Starkemberg Diverse tipuri de reședințe de vară ale lui Fisher au intrat în curând la modă printre nobilime și multe dintre motivele lor ferm și pentru mult timp au intrat în practica arhitecturală De asemenea, Fisher a știut să dea impresia de monumentalitate caselor sale de grădină confortabile, așa cum se poate observa în exemplul primului său proiect al Palatului Schönbrunn din A fost mai degrabă o decizie reprezentativă concepută pentru a impresiona viitorii clienți (a se vedea stânga mai jos) Grădina a fost împărțită în , iar un an mai târziu, arhitectul a construit o casă de vânătoare, care, la insistența împăratului Leopold I, a fost completată de doi metri și comunicând aripi „astfel încât a fost convenabilă să mențină întreaga economie a palatului” Această opțiune se reflectă în al patrulea volum de „arhitectură istorică” Odată cu moartea lui Iosif I în , Schönbrunn și -a pierdut semnificația anterioară A reconstrui și a transforma complexul Palatului trebuia să înceapă împărăteasa Maria Teresia din În , Fisher von Erlah a primit un ordin onorific pentru construcția palatului orașului pentru prințul Evgeny Savoy El a creat un proiect de construcție cu o fațadă de șapte secțiuni, care ulterior trebuia să se extindă În comparație cu reședințele suburbane, aspectul său este surprinzător de strict că a fost direct contradictoriu Johann Burngard Fisher von Erlah Schițe de proiecte ale caselor de țară, aprox Johann Burngard Fisher von Erlah Scările fostului palat al orașului prințului Eugene, Viena, începând Johann Burngard Fisher von Erlah Fațada principală a Palatului Grădinii Trautzone, început în partea de jos: Johann Burngard Fisher von Erlah Palatul Klesheim, Salzburg, în partea de jos: Johann Lucas von Gildebrandt Palatul lui Daun-Kinsky, Viena, - împotriva: Johann Lucas von Gildebrandt Partea centrală a fațadei de grădină a Belvederei inferioare, Viena, - pe dreapta: Johann Lucas von Gildebrandt Fațada Sadovy a Palatului Schwarzenberg (anterior Mansfeld-Fundy), Viena, Chilo gusturile locuitorilor venei din acea vreme Ritmul pilastrului fațadei era oarecum monoton, iar compoziția, în esență, părea veche Poate că, din acest motiv, prințul Eugene a refuzat serviciile lui Fisher, iar în a transferat ordinul către principalul său rival Guildbrandt În orice caz, poziția lui Fisher von Erlah la Viena a fost zguduită Stilul arhitectural al Guildbrandt a câștigat în mod neașteptat popularitate extraordinară Cu toate acestea, este evident că Guildbrandt a apreciat descoperirile lui Fisher, pe care le -a folosit în ansamblul Mansfeld Funda, construit în (vezi mai jos) Volumul oval central de pe ambele părți este înconjurat de scări, aripi dreptunghiulare sunt adiacente acesteia Circumstanțele nu au permis Guildbrandt să finalizeze construcția Până în , când palatul a fost achiziționat de prințul Schwarzenberg, clădirea era doar un schelet Patru ani mai târziu, Fisher a fost onorat să termine lucrările la Palat, care acum purta numele lui Palais Schwarzenberg A fost un eveniment semnificativ Fisher a schimbat complet designul palatului, folosind arcadele semicirculare în loc de ediculele bogate decorate și subliniind astfel de elemente arhitecturale precum cornișa și pilastre, oferindu -le volumetricitate Maestrul a abandonat interpretarea decorativă caracteristică Guildbrandt și în decizia bordului central oval El l -a înaintat hotărât înainte, oferindu -i semnificația unei caracteristici arhitecturale importante Diferența dintre scrierea de mână creativă a celor doi arhitecți este văzută în mod clar în exemplul Palatului Daun-Kinsky, construit de Gilderandt între și (a se vedea stânga de mai sus) F Grădina clădirii, foarte bogată și bogată decorată, are un personaj individual unic Pilastri dintr -o secțiune centrală ușor proeminentă sunt accentuate la nivelul etajului doi, unde sunt echipate cu canelare Motivele pentru proiectarea benzilor de plat al alternativului nivelului superior - unele sunt elegant îndreptate, altele se termină cu arcade Un baluster elegant este plasat deasupra mesoninei, încoronat cu statui clasice pe piedestale maiestuoase Supraîncărcarea detaliilor decorative caracteristice operei lui Guildbrandt se reflectă cel mai bine în interior Proiectarea balustradei scării este construită pe motive complexe și combină ornament de foioase, voință complexă și bucle În același timp, prințul Eugene a decis să construiască o nouă reședință suburbană În anii , Guildbrandt a început să lucreze la proiectul Grădinii Terrace din suburbiile Vienei În , s -a dedicat în întregime construcției Nizhny Belvedere - alungită în lungimea unei clădiri cu un singur, a cărei secțiune centrală modestă a fost completată de etajul doi (vezi mai sus) Această clădire a fost finalizată doi ani mai târziu Ideea Belvederei superioare ( ) a fost mult mai închisă (vezi S - ) Pavilionul central, care conține sala de marmură, a fost accentuat în compoziție, a fost precedat de o scară și un hol cu ​​un fronton de contururi complexe Aripile clădirii s -au încheiat în pavilioane octogonale, cupolele lor rotunde susțin ritmul compoziției întregii clădiri A fost o schemă nouă și neobișnuită Diferite părți ale aripilor au avut un nivel diferit: primele cinci secțiuni care au de mai jos: împotriva: Johann Lucas von Gildebrandt Upper Belveder, Viena, - Opinia generală a lui Belvedere, Viena Gravură și A Corvinius conform lui Salomon Kleiner, de mai sus: Johann Lucas von Gildebrandt Sala de intrare (stânga) și scara (dreapta) Upper Belveder, Viena, - Xia pe părțile laterale ale pavilionului mijlociu, avea un al doilea etaj care se alătura vestibulului holului În spatele lor, a turnat volumul central, al cărui acoperiș era încoronat de structura palatului Schițele acoperișurilor în creștere și descendente, precum și ale retragerii și retragerea în fundal, au creat elementele structurale au creat o tensiune dinamică, completată de un sistem de decorare convenit Etajul inferior alungit în lungime, cu un antaboblast care trece în toată clădirea și înconjurând pavilioanele de colț a servit ca element unificator al acestui sistem complex Nicio altă lucrare nu dezvăluie Hildebrandt atât de clar dependența de joc și interacțiunea volumelor ca fațadă dinamică a Belvederei superioare Același lucru este valabil și pentru interioare, în special pentru organizarea scării Originile caracteristicilor designului său se află în activitatea anterioară a arhitectului În , Hildrandt a fost invitat la castelul din Pommersfelden pentru restructurarea scării (vezi P ) Clientul - electorul și arhiepiscopul Lotars Franz von Shonborn - a cerut să reducă prea mult spațiu Guildbrandt a rezolvat această sarcină adăugând o galerie cu trei sotivi conectată de o scară cu etajele inferioare la design Acest raport dintre proporțiile și dimensiunile spațiale ale parcurgerii scărilor trebuie să fi amintit arhitectului de sine în Johann Lucas von Gildebrandt Biserica Sf Petra, Viena, - Johann Lucas von Gildebrandt Biserica Ordinului Piariților, Viena, început Timpul lucrării sale asupra Belvederei El a găsit o soluție elegantă, creând o alternanță spațială „alunecută” a sălilor de intrare și marmură Din hol, vizitatorul intră în scări, de unde două scări duc până la sala de marmură și camerele laterale Spanul central coboară în sala de intrare Modul destul de formal dezvoltat de Guildbrandt este la fel de caracteristic arhitecturii sale bisericești Stăpânul a introdus planurile Bisericii Ordinului PR (vezi P ) la Viena în , dar construcția sa a început abia în Mai târziu, Kilian Ignatz Dinzenhofer a luat parte la construcția Bisericii Fațada bisericii Sf Petra (vezi stânga sus) este destul de ghemuită, dar este reînviată de o linie curbă elegantă care leagă două oarecum reduse în volumul clopotniței la colțurile clădirii O cupolă uriașă se ridică deasupra secțiunii centrale concave Biserica a fost construită între și Gilderandt a folosit o schemă similară în proiectul Bisericii parohiale din Goltlessdorf, ridicat în - În același rând, Un alt loc de muncă major este și Biserica Seminarului din Linz ( - ) Săli de lux, scări și camere solemne ceremoniale au fost o afiliere obligatorie nu numai a palatelor conducătorilor și a reședințelor lor de vară, ci și a abației mari Abboti puternici au avut state mari și influență politică, cel puțin au menținut contacte constante cu instanța de guvernare din Viena Scânteia puterii imperiale, într -un fel sau altul, s -a răspândit în sfera bisericii, stabilind tonul pentru aspectul și natura construcției mănăstirii Unul dintre cei mai mari și strălucitori abari din Austria a fost Abbey Benedictine din Melka de la Dunăre (vezi dreapta și pp - ) Apariția sa datează din , când Margraf Lopold I Babenberg a fondat prima mănăstire în acest loc Aproximativ o sută de ani mai târziu, benedictinții s -au mutat la mănăstire Un complex de clădiri baroce existente construite pe o rocă înaltă peste Dunăre este rezultatul activității comune a Abbot Bertold Ditmair și a arhitectului Jacob Prandtauer ( - ) Johann Lucas von Gildebrandt Vedere generală a complexului mănăstirii din Gottweiga conform Planului Gravura Salomop Kleiner Antonio Beduzzi, Lorenzo Mattelli și Peter Chain Altarul Bisericii Abației din Flicker, - Prandtauer, la fel ca Fisher, a început ca un sculptor, dar apoi a apelat la arhitectură Începând cu , a dezvoltat proiecte ale multor ansambluri de mănăstire, printre care - Abația din Zontagberg, Garsten, Creesmunster și Melke El nu s -a limitat doar la pregătirea desenelor, precum Hildrandt, ci a exercitat controlul asupra implementării planului Prandtauer a fost un pragmatist - constructor în sensul complet al cuvântului Ceremonia de așezare a primei pietre a avut loc în pâlpâirea din Construcția principalelor volume de clădiri a fost finalizată după șaisprezece ani Lucrările de design interior au fost promovate destul de repede, dar Prandtauer a murit în , nu a văzut niciodată lucrarea sa terminată Conducerea a trecut lui Joseph Munungenast, care a întruchipat tot ceea ce a conceput marele său predecesor Principala prin axa complexului, mai mult de de metri se întinde de la intrarea în partea de est, prin curtea din față și un loc pentru prelați, trece prin cor și petrolul bisericii și se extinde prin cealaltă curte, terminând cu un balcon Situat la marginea stâncii care depășește Dunărea Privitorul, care se apropie de abația de -a lungul țărmului Dunării din partea de sud -vest, poate aprecia amploarea ansamblului și a elementelor sale principale, examinând complexul de jos în sus O galerie vestică semicirculară și un balcon cu un arc este încadrat de aripi: o sală de marmură este plasată în sud, iar o bibliotecă din Dunăre s -a întors spre Dunăre Balconul cu coloane și un arc semicircular poate fi ascendentă la arhitectura lui Vil Palladio Asemăându -se cu linia fortificațiilor galeriei de pe fiecare parte a balconului Repetați coșul stâncii și transmite acest ritm natural către structurile arhitecturale care se ridică la înălțime Prandtauer, desigur, a luat în considerare această interacțiune între roca naturală și galeria umană umană, deoarece acest motiv arhitectural se repetă în diferite versiuni din aripile laterale și fațada bisericii Fațadele a două clădiri identice adiacente galeriei de pe fiecare parte a Curții de Vest sunt tăiate cu pilastre ușoare și sunt conectate la fațada vestică a bisericii, încadrate de două turnuri cu becuri Aceste cupole interacționează uimitor cu arhitectura turnurilor Combinația tradițională de pilastre dublu, benzi simple pentru ferestre și arcade calme formează un contrast unic cu forme concave și proeminente de turn, clopot și becuri În , după moartea lui Prandtauer, focul a distrus o parte a Bisericii, iar Mungenast a proiectat noile capete ale turnurilor care nu corespundeau pe deplin planului inițial al predecesorului său O cupolă zveltă pe un tambur înalt, încoronată cu un felinar elegant, este plasată deasupra ofițerului mijlociu La bordul Abatului pare să înoate ca o navă imensă Această mișcare în direcția Capului este accentuată dramatic de fațada exagerată de lungă sud, care se încheie cu o galerie și un balcon situat în vest Această schemă subliniază caracteristica Jacob Prandtauer și Joseph Munungenast Vedere de la Dunăre la Ansamblul Abbey of Benedictines din Melka, - împotriva: Jacob Prandtauer și Joseph Munungenast Interiorul Bisericii Complexului mănăstirii benedictine din Melka, - Planul complexului abației benedictine din Melka: grădini bastioane porți de intrare Curte externă curte de prelați cu o fântână Școală; Curte de mănăstire Curte imperială Biserica monahală Curtea de Vest marmură Hol Biblioteca balcon Abordarea sculpturală a lui Tower, care amintește constant de aceste asociații neobișnuite Jocul complex de arhitectură și zona peisajului dornic nu face decât să îmbunătățească această impresie Complexul mănăstirii a urcat în vârful stâncii ca compoziție monumentală* sculpturală Terenul montan l -a contestat pe Prandtauer - sculptorul și arhitectul El a răspuns cu aceia, CHTS și -a eliberat creierul arhitectural din captivitatea stâncii și l -a fixat pe cer O impresie puternică a apariției abației este transferată și în interiorul bisericii Cea mai impresionantă aici este evidențierea intenționată a unor elemente arhitecturale precum suporturi și pilastre din conserve, continuând cu linii de arcade transversale bogat decorate, bolți și cupole Lumina care pătrunde prin ferestrele mari ale tamburului luminează luarea de mită și se răspândește în volumul bisericii, subliniind sculptura lucrărilor bogate de stuc Anselm desing Observator în Creesmunster, terminat în Pentru Prandtauer, laptele nu a fost doar un remediu care a ajutat la stăpânirea proiectelor volumetrice și a secretelor mișcării maselor arhitecturale Aici a învățat să planifice ansambluri complexe formate din clădiri cu diferite forme și scopuri, care trebuie combinate într -un singur întreg Caracteristicile terenului au determinat, de asemenea, dificultatea de a găsi soluția potrivită, deoarece uneori numărul de opțiuni posibile a fost limitat Structurile din Durnstein de pe Dunăre, la câteva mile nord de Melk, în multe privințe, seamănă cu ansamblul descris anterior În , Prandtauer a proiectat un complex de clădiri cu turnuri occidentale și o terasă în fața fațadei, având în vedere interacțiunea cu Dunărea, ca în Melka Din , Mungenant, care a condus finalizarea lucrărilor, a devenit responsabil pentru construcție Condițiile cu care Prandtauer s -a întâlnit atunci când lucrează la proiectul Abbey of St Florian (Austria Superioară) la sud de Linz (vezi dreapta) a fost complet diferit Complexul clădirilor mănăstirii din Augustintsev a început să se ridice în Carlo Antonio Carlone El a creat un proiect bisericesc bazat pe proporțiile și organizarea structurală a Bisericii iezuite din Jesu din Roma Această schemă, bine Se poate vedea că a servit ca model al creării unui spațiu intern unic -nalval înconjurat de galerii și capele laterale După moartea lui Carlon, Prandtauer a lucrat la finalizarea ansamblului din până în Complexul mănăstirii proiectat de el formează un dreptunghi în plan Din partea fațadei de vest a bisericii, a ridicat o aripă alungită cu un bogat decorat cu o intrare de sculptură și o scară adiacentă, a cărei construcție a fost finalizată în Pașii săi sunt conduși către apartamentele împăratului, trecând de -a lungul arcadei și prin arc cu coloane Prandtauer a conceput să plaseze o sală elegantă de marmură în partea centrală a aripii sudic a mănăstirii El a fost angajat în întruchiparea acestui plan până la moartea sa Sala ocupă întregul volum al aripii, iar din partea instanței se ridică chiar deasupra nivelului clădirii Această tehnică trebuia să personifice legătura simbolică cu Biserica: Triumful credinței, aprobat de instituțiile bisericii, duce la înfrângerea necredinței Acesta a fost subiectul Fresco al Sălii de Marmură, în care Martino Altomont a fost înfățișat în tablourile operei lui Martino Eugene - câștigătorul turcilor, întruchiparea vizibilă a puterii puterii Portretul său a fost plasat în aceeași sală vizavi de portretul împăratului Charles al VI -lea Biblioteca din aripa estică nu a fost finalizată și mult timp după moartea lui Prandtauer, până în Fiul lui Altomonte Bartolomeo a creat frescele arcului ei pe subiectul „Briefing of Religion and Science”, încercând, evident, să reprezinte din nou alegoric unitatea puterii spirituale și seculare Clădirile monahale și biserica sunt organizate în conformitate cu interpretarea simbolică a sistemului de ordine Portalul, biblioteca, sala de marmură și corul bisericii sunt așezate pe axe, a cărei intersecție este Curtea mănăstirii Cea de -a treia parte a acestei triade a celei mai mari abații din Austria a fost mănăstirea benedictină din Creesmunster, ale cărei clădiri au suferit o reconstrucție pe scară largă în secolele XVII și XVIII În perioada cuprinsă între și , Biserica, care conectează elementele romanice și gotice, a primit un nou design baroc În jurul anului , potrivit proiectului lui Carlon, care a lucrat în Abbey of St Florian, sala imperială a fost construită și puțin mai târziu, Prandtauer a proiectat curtea de intrare din față Observatorul, ridicat între și , nu aparține niciunui dintre tipurile comune de arhitectură barocă (vezi stânga) Apariția unei astfel de clădiri poate fi explicată prin rivalitate între benedicți și iezuiți: primul a dorit să contrasteze entuziasmul educațional al iezuiților cu ceva echivalent Prin urmare, benedictinele plănuiau să construiască un observator ca parte a complexului Academiei pentru a educa o tinerețe nobilă, care, potrivit planului, trebuia să fie amplasat pe un deal din împrejurimile pitorești din Creesmunster Această clădire impresionantă este minunată cel puțin înălțimea sa Aproape similar cu zgârie -nori, secțiunea centrală se ridică la înălțimea celor șapte etaje Verticalul său este accentuat de două omoplate largi, Carlo Antonio Carlone și Jacob Prandtauer Complexul abației St Florian, - Arcul intrării cu sculpturile operei lui Leonard Zuttler (deasupra stângă) Biblioteca (sub stânga) Scara de marmură (deasupra) Sala de marmură (mai jos în dreapta) Johann Berngard Fisher, Joseph Emmanuel Fisher von Erlah și Niccolo Pakassi Bolshaya Gallery Schyunbrunna, Viena, început , schimbat în și - Fresce Gregorio Gulelmi, * I ѵ chiar în centru: Johann Burngard Fisher, Joseph Emmanuel Fisher von Erlah și Niccolo Pakassi Fațada Sadovy Schönbrunna, începând pe dreapta: Daniel Gran Fresco a cupolei Bisericii mănăstirii din Klosternourg, Mai jos în dreapta: Ferdinand Hitzendorf von Hoenberg Glorietta, Schönbrunn, Viena, finalizată Evidențiarea bordului de pe fațadă și încă două, remarcând partea sa centrală Secțiunile vecine cu o lățime de două ferestre au balustrade pe acoperiș, subliniind nivelul celui de -al șaselea etaj al părții centrale a structurii În afara Austriei, probabil că nu există abație barocă, în intențiile arhitecturale din care imaginile sacre și seculare ar fi atât de semnificativ întrețesute Lapte, abația St Florinul și Creesmuster pot fi descrise aproape ca palatele imperiale Cu toate acestea, Unio Mystica et Terrena - combinația dintre divin și lumesc - se manifestă la fel de clar în Klostasternurg oriunde Charles al VI -lea a poruncit să reconstruiască acest înalt -xii secol, construit în secolul al XII -lea deasupra martografului Babenberg Babenberg al mănăstirii Babenberg din , când intenționați să o transforme în escoralul Habsburgilor Dintre cele patru clădiri planificate, a fost construită doar una, iar munca a încetat în Planul inițial a implicat o legătură strânsă între aripa imperială, biserica și curtea mănăstirii Foarte în Pavilionul Central, care este astăzi o aripă rezidențială, este instalat un tron ​​simbolic al monarhului, mitra arhiepiscopului austriac este așezat deasupra pavilionului din partea stângă, în timp ce vulturul imperial a urcat peste scări Pavilionul drept neterminat trebuia să fie căsătorit cu imaginea coroanei spaniole - un simbol al tristeții în puterea pierdută asupra Spaniei Acest lucru s -a întâmplat pentru că împăratul Charles al VI -lea, încoronat în , nu a reușit să -i dovedească adversarului său, regele francez Filip V, propriile drepturi asupra tronului spaniol în timpul războiului de moștenire spaniolă În condițiile lumii Utrekhtsky, încheiată în , Marea Britanie și Olanda au instruit Spania să fie puterea Bourbons Conceptul de cosmocrator - conducătorul cerului și pământul - în întregime se desfășoară pe fresca cupolei centrale a Sălii Imperiale din Klostasternurg (vezi dreapta sus) Artistul Daniel Gran l -a înfățișat pe împăratul Charles al VI -lea după imaginea conducătorului Sfântului Imperiu Roman, câștigând în războaie și dând lumii El stă pe tron ​​înconjurat de virtuți, arte și științe, iar Viena este glorificată drept „centrul lumii” Dominanța politică a Habsburgilor din Europa, întruchipată în structura Sfântului Imperiu Roman, este considerată o contrapondență a guvernării franceze Arhitectura Bisericii Sf Karl la Viena a fost chemată să întruchipeze această idee imperială Ideea că Fisher von Erlah a visat să fie întruchipat în Schönbrunn (vezi P , mai jos) ar trebui să fie luată în considerare din același punct de vedere Deși nu a fost îndeplinit integral, acest ansamblu a fost să servească ca o provocare pentru Versailles și centrul de atracție pentru restul - nu franceza - parte a Europei În acest moment, Paris și Viena erau capitalele politice și culturale ale continentului Conceptul baroc a primit cea mai completă întruchipare la Viena Planurile și clădirile lui Fisher și palatele Guildbrandt au servit ca exemple pentru mulți arhitecți din alte țări europene lăsat mai jos: Santino Solari Fațada occidentală (tipul spațiului percopol) din Catedrala din Salzburg, - Turnurile de optzeci de metri ale fațadei vestice au fost atașate doar treizeci de ani mai târziu Această biserică a fost Prima structură barocă la nord de Alpi Structura spațiului intern și fațada vestică a fost împrumutată de la Biserica iezuită din Jesu din Roma Introducerea în compoziția a patru statui uriașe care înfățișează patronii țării este una dintre trăsăturile distinctive ale arhitecturii baroce Pe dreapta: Hippolytus Gvarinoni Biserica Sf Karl Borrome, Foldere, - Doctorul și omul de știință-clopedist Hippolytus Gvarinoni între și a fost responsabil pentru construcția Bisericii, care a fost construită conform propriului său plan El intenționa să exprime ideea Sfintei Treimi în arhitectură Trei capele care înconjoară nava spațială în plan, a personificat Trinitate Același motiv, care nu mai este într -o formă atât de monumentală, a fost repetat în clopotnița Mai multe conectate mecanic între ele, formele decorative nu contribuie întotdeauna la percepția clădirii ca ansamblu holistic Dimpotrivă, în dreapta sus: Johann Michael Prunner Trinity Church, Lambas - Așezarea Bisericii se întoarce la jurământul dat în timpul ciumei de către starețul Maximilian Pagle Planul bisericii, construit pe forme curbate, care se ridică spre triunghi, este întruchipat sub formă de turnuri de colț Cornița urmărește cu grație toate coturile clădirii, creând un singur ritm de decorare a pereților pilastrului Andreas Strengg Biserica Pelerinajului din Fecioara Fecioarei, Graz, început Această biserică de pelerinaj a fost construită pe locul unei apariții miraculoase în lumea icoanei Maicii lui Dumnezeu Construcția a fost finalizată de fiul său Johann George în Matthias Steinl Turnul fațadei Bisericii mănăstirii, Tsvettl, - Mănăstirea Cysterian din Tsvettla a fost fondată în Biserica, construită de Joseph Mungenast în - , este partea centrală a ansamblului și este renumită pentru ea Turnul neobișnuit de înalt (aproximativ o sută de metri) Statutul, urnele, obeliscurile sunt încorporate în diviziuni arhitecturale ale structurii ca elemente pur decorative Francesco Garatti Palatul Cherninsky, Praga, - Jean-Batist Matey Palatul Arhiepiscopului, Praga, - Baroque în Praga și arhitectura Boemiei și Moraviei Înainte de dinastia arhitecților din Dintsenshofer, aristocrația Boemiei a preferat structurile tipului italian Contele Chernin, care a fost de mai multe ori la Roma, a dorit să construiască o casă „în stil roman” Palatul său din Praga (a se vedea deasupra stânga) a fost construit între și în arhitectul spiritual Palladian Francesco Karatti Un etaj inferior monolitic, puternic, prelucrat prin rastare și încoronat de o balustradă în partea centrală a clădirii, a susținut o structură cu două soturi cu o mesonină situată sub cornișă Întreaga fațadă frontală este procesată de coloanele unei comenzi uriașe Arhiepiscopul contelui Praga Johann Friedrich von Waldstein, dimpotrivă, a căutat să îmbogățească arhitectura Praga cu noi tendințe El a încredințat construcția palatului său ( - , a vedea dreapta sus) arhitectului francez Jean-Batista Matei din Dijon Ca și celelalte clădiri din Matea, a fost concepută ca o clădire, a cărei fațadă consta din trei blocuri cu o secțiune centrală falnică Matey a rămas la Praga până în Printre structurile pe care le -a proiectat se numără Biserica Augustinului, al cărui spațiu intern este construit pe ritmul volumelor care se diverge din spațiul de luare de mită ovală Această decizie a devenit o sursă importantă de inspirație pentru Fischer von Erlah în timpul construcției Bisericii Trinității din Salzburg și Biserica Sf Karl în Viena Biserica Sf Se pare că Iosif într -o țară mică din Praga a atras atenția lui Fisher, în timp ce el a adus -o în cartea sa de schițe Johann Dinzenhofer (d În ) am menționat deja în legătură cu clădirile din Bangs și Pommersfelden Pentru familia unui Dintscenthofer, care provenea din Bavaria superioară, multe clădiri ridicate la Praga de către francezi și italieni au servit simultan și stimul și provocare Fratele lui Johann Christophe ( - ) a fost primul care a dezvoltat un stil neobișnuit care s-a răspândit la Praga și în împrejurimile sale, iar fiul său Kilian Ignats ( - ) a creat apariția barocă de astăzi a orașului Kilian a studiat cu Gildrandt și și -a îmbunătățit abilitatea în călătoriile introductive în Italia și la Paris Biserica din Mikulasha (Sf Nicolae) dintr -o țară mică (vezi mai jos în dreapta) este cunoscută ca una dintre cele mai atractive din Europa Poate fi considerat, fără îndoială, una dintre capodoperele arhitecturale ale lui Christophe Dinzenhofer, care a proiectat secvențial volumul principal al templului ( - ) și fațada sa vestică ( - ) Prototipul acestuia din urmă a fost fațada lui San Carlo Alla Quatro Fontane în Roma construită pe ritmul formelor curbate Cu toate acestea, dacă arhitectul italian s -a limitat la o diviziune clară în două niveluri și a repetat formele nivelului inferior la ultimul etaj, Dintsenchofer a oferit fațadei o monumentalitate mai mare El și -a mărit lățimea, extinzând astfel spațiul de interacțiune a alternativă a diviziunilor concave și convexe În urma principiului de facilitare treptată a structurii în direcția nivelurilor superioare, a bătut coloane masive în pereche încadrând intrarea în pilastri plate ale etajului doi, care apar din nou, și mai prescurtate în dimensiune, în proiectarea frontonului Nișa acestuia din urmă este ocupată cu o statuie și încoronată cu o chiuvetă care este introdusă în cornișă, repetând contururile ondulate ale finalizării Monumentalitatea fațadei și efectul de revitalizare a aspectului și o varietate de pedimente se reflectă în interior Suporturile de luare de mită a spațiilor sunt evidențiate de coloane împerecheate, iar pilastrii proeminenți înainte subliniază contururile planului, direcționând mișcarea privitorului de -a lungul distanțelor de la distanță Christophe Dintsenshofer Biserica Sf Nicholas, țară mică, Praga, fațada vestică, - (sub stânga) Interior - (mai jos în dreapta) Christophe Dintsenshofer Biserica Sf Margarite, Brevov, - Aspect (mai jos) plan (stânga) Niches Capell și Galerii Deasupra capitalelor coloanelor duble și a pilastrului, un spațiu suplimentar înalt se deschide cu plăci de conectare puternic proeminente, pe care există o structură de încoronare a tamburului cu o cupolă Această tehnică a arhitecturii germane -rusiene a depășit nu numai eșantioanele romane pe care le -a urmat, dar a reprezentat o interpretare complet nouă a schemelor arhitecturii italiene în sine Biserica Sf Margariți în mănăstirea benedictină din Brevnov ( - , vezi dreapta) - o altă capodoperă a lui Dinzenhofer Fațada sudică este principala aici, este tratată cu coloane și pilastre și încoronată cu un fronton, ca o clădire a palatului Valoarea fațadei occidentale și volumul corului este, respectiv, redusă Când privesc o parte largă (sudică), acestea arată ca adaosuri asimetrice Ritmul diviziunilor remarcabile și de retragere ale clădirii intră în interior Suporturile se sprijină pe piedestale triunghiulare, ale căror colțuri ascuțite sunt îndreptate în naos Arcadele transversale sunt plasate nu perpendiculare pe verticalele suporturilor, ci într -un unghi Arcadele ovale se suprapun parțial planului oval al fiecărui interval Acest contrast al arcadelor și al planului Bisericii provoacă un sentiment ciudat de instabilitate, care este echilibrat de capătul abselor al corului De asemenea, ar trebui să menționați fratele mai mare al lui Christophe - George Dinzenhofer, cel mai vechi reprezentant al dinastiei creative și Kilian Ignatz Dinzenhofer Villa America, Praga, Părintele Johann Denenhofer A murit în în Walzassen, în estul Bavariei Aici, în apropiere de granița cu Boemia, în ultimii patru ani ai vieții sale, el a proiectat și a construit o biserică de pelerinaj în Kappel, care în spiritul său aparține celor boemi, mai degrabă decât tradiției culturale germane (vezi mai sus în dreapta) Aceasta este, poate, cea mai neobișnuită clădire a bisericii la nord de Alpi Planul templului are forma unui triplu cu trei capele semicirculare situate între volumele principale Acestea sunt marcate cu trei turnuri de tip minaret cu cupole bulboase Întreaga clădire este înconjurată de o galerie care repetă cu grație coturile capelei și turnurilor Douăzeci de ani mai târziu, Santin Aichel a perceput această idee, dezvoltându -l în termeni de Biserica St John Nepomuk în clădire, pe care îl vom atinge mai târziu După moartea lui Christophe Dinzenhofer, fiul său Kilian a construit un cor și o parte din arcul Bisericii Sf Nikolai în Praga ( - ) Corul din plan a fost un cerc în care au fost înscrise trei volume ovale, două capele laterale și spațiul de altar Planul său centric este clar gravitat pentru Rococo O altă clădire care a arătat apropierea de stilul Rococo a fost fațada Bisericii Maria Loretskaya din Praga (vezi mai jos în dreapta) Templul a fost ridicat conform proiectului lui Christophe Dinzenhofer, dar fiul său Kiliana a trebuit din nou să -și încheie opera Un clopotniță domină compoziția, care este, de asemenea, principalul său decor Vila America este unul dintre cele mai remarcabile palate ale lui Kilian (vezi mai sus); Arhitectul a construit -o în prin ordinul ducelui, Yana Vaclav Mikhna Ea poartă clar trăsăturile influenței mentorului său Guildbrandt Kilian Dintsenchofer a studiat multe planuri de structuri baroce, adaptându -le în scopurile sale El ar putea, de exemplu, să prefere un plan octogonal, dar să -l scoată și într -un mod special pentru a prelucra contururile sale externe Așa este noi înșine de biserici din Ruprechtitsa și Germania; Cel mai recent proiect prevede forme externe concave și ziduri proeminente din interior De fapt, această decizie a fost folosită pentru prima dată de al treilea celebru arhitect al Boemiei și Moravia-Johann Santin Aichel Cu toate acestea, a fost cel care a fost cel mai des folosit Acest motiv este în bisericile sale O astfel de combinație a unui plan centrat rotund de la set Separat sau intersectarea elipselor au primit întruchiparea virtuoasă cu Johann Santin Aichel în Biserica Votny din St John Nepomuk în Zdar ( - ), al cărui proiect este strâns legat de templul din Kappel Cinci ovale situate într -un cerc sunt intercalate cu cinci nișe triunghiulare Acest lucru oferă interiorului un dinamism semnificativ, care găsește expresie în linii care duc la cupolă Pentru Santin Aichel, această formă a fost un simbol al semnului ceresc: când Sf John Nepumuk a fost aruncat în râul Vltava, au apărut cinci stele pe cer, formând un cerc peste cap Ovalele cu capete ascuțite servesc ca o aluzie la un martiriu cu cinci stele Planul capelei voitful în formă seamănă cu un gotic cinci-Fox Pentru o astfel de clădire, ridicată în Lomek, lângă Pra-Khatic, în South Boemia, un plan a fost ales sub forma unui-Kvadricfol cu ​​patru picioare Santin Aichel nu a putut fi autorul acestui proiect, de când s-a născut în și, prin urmare, a fost prea tânăr pentru a participa la construcția Bisericii Bisericii din Lomek ( - ) În această privință, este menționat numele maestrului Matias Tishler din Rosenberk; În orice caz, se pare că această biserică a servit ca exemplu al vastei capele din Santin Aichel Predispoziția lui Santin-Aichel la forme gotice ar putea fi, de asemenea, rezultatul operei sale pentru refacerea bisericilor gotice din spiritul baroc O astfel de lucrare ar putea fi, de asemenea, o sursă de motive pitorești, care sunt deosebit de bogate în arhitectura barocă a Boemiei Sentimentele pătrunzătoare cu care Santin-Aichel s-au apropiat de restaurarea construcției gotice au apărut în Biserica Abbey Benedictină din Kladrub ( ) Adevărat, Stăpânul în toate modurile posibile a căutat să evite utilizarea literală a motivelor decorative medievale, dar cu toate acestea a părăsit structura neatinsă a bolții gotice Jumătate -coloane cu capitale octogonale, așezate în fața suporturilor principale, precum și tije profilate înguste seamănă cu formele gotice originale Există multe exemple de variații neobișnuite pe temele arhitecturii baroce, care sunt caracteristice Boemiei și Moraviei și reprezintă o caracteristică caracteristică a acestui fenomen contradictoriu „Modele italiene” obligatorii și trăsăturile stilistice ale arhitecturii franceze, unite de imaginația inventivă a arhitecților din dinastia Dyncenthofer au dus la o combinație unică de concepte estetice pentru Europa stânga: George Dinzenhofer Biserica Pelerinajului, Kappel, - Planul de mai jos (desenul superior) Johann Santin Aichel Biserica voitful din Sf John Nepomuk, Zadar - Planificați în partea de sus (desen inferior) Christophe și Kilian Ignac Dinzendhofer FACADEA BISERICĂ PELGRIMAGE din Maria Loretskaya, Praga, la începutul anului împotriva: Agostino Lochchi și Poarta Andreas Fosta casă de țară din Vilyanuv, aprox Catedrala Sf Ioan Botezătorul, Wroclaw Fațada estică cu extensii baroce ale Nakunstsi (Capella Elizabeth, stânga) și Fisher von Erlah (Capella Elector, în dreapta), - Baroc în Silezia și Polonia Două tendințe caracterizează procesul de dezvoltare al arhitecturii baroce din Silezia Ordinele de construcții de la Biserica Catolică și Nobilimea Catolică au fost concentrate la Viena și Praga În secolul XVIII, de la înființarea dominanței Prusiei în această regiune, Berlinul devine un nou centru important de contacte Cu toate acestea, stilurile arhitecturale tradiționale au continuat să existe, care au fost preferate de reprezentanții opoziției religioase și politice Exemple de artă de clădiri noi au fost căutate în mare parte de centrele mari Împreună cu fațadele magnifice magnifice bazate pe utilizarea formelor boeme și italiene, puteți găsi, de asemenea, fațadele semi -solide originale cu turnuri mici încununate cu capete bulboase Electorul Neuburgului Palatine Franz Ludwig ( - ), episcop de Breslau (modern Wroclaw), a fost cunoscut ca celebrul patron al artelor Cu toate acestea, ordinele bisericii proveneau și din ordinele cistercianilor, iezuiților și Augustines Roma a reprezentat eșantionul principal pentru arta Silezia Când conducătorul cardinalului Hesseen Frederick - un cunoscător al artei romane - a fost numit episcop Breslau, a profitat de conexiunile sale cu Orașul etern, încercând să se asigure că proiectarea capelei sale memoriale din Catedrala orașului a fost îndeplinită de un reprezentant al unui reprezentant al lui Școala Bernini Construcția a fost, de asemenea, încredințată italianului Jakomo Chechianzi Succesorul episcopului Friedrich a devenit electorul Franz Ludwig Fiind jumătatea lui împăratul Leopold I, el era aproape de Curtea de la Viena În perioada din până în , a fost ridicată capela personală (Capela Sfintei Sfinte) - o altă extensie la Catedrală - Fisher von Erlah Cupola ovală turnată deasupra volumului central dreptunghiular în plan Diviziunile verticale accentuate sporesc senzația de înălțime, forță și măreție O privire la catedrală din partea de est (a se vedea mai sus) vă permite să comparați două capele situate unul lângă celălalt și separați doar de volumul proeminent al corului gotic O clădire caracteristică cu o senzație bine exprimată a materialității pereților și a ferestrelor înalte ale tamburului arată ceva mai organic decât clădirea elegantă din spiritul italian, mai bine echilibrată în proporțiile sale Round, înconjurat de un cadru plat al ferestrei unui tambur îngust se armonizează cu un arc înalt al cupolei, încoronat cu un felinar ușor Cupola lui Fisher este relativ mai plată; În vârful său, este instalat un felinar, care pare a fi ghemuit în raport cu alte elemente ale compoziției În , Guildbrandt a proiectat și clădirea pentru Breslau - Casa comerciantului de la Viena și reprezentantul comercial imperial al lui Gottfried Christian Von Schreifogel Construcția acestei clădiri s -a încheiat în În a doua jumătate a secolului al XVII -lea, arhitecții italieni și austrieci au ocupat poziția dominantă în Silezia Ulterior, în primele decenii ale secolului al XVIII -lea, stăpânii din Swabia, Bavaria și Germania de Nord au ajuns aici la invitația episcopilor Diferențele și contradicțiile inevitabile într -o astfel de situație au afectat cu siguranță calitatea arhitecturii baroce din Silezia Mai aproape de sfârșitul secolului al XVII -lea, Polonia a cunoscut o scurtă perioadă de creștere culturală sub regele Yana Sobesky Acest monarh a reușit să învingă cu succes turcii; După ce s -a alăturat tronului, el El a jucat un rol decisiv în exilul lor în de la Gates of Viena Regele a încercat să creeze toate condițiile pentru prosperitatea culturală a țării sale Arhitectul și inginerul olandez Tilman Van Ga-Meren a lucrat pentru regina Maria Kazimira În Varșovia, el a reconstruit într -o manieră barocă, printre altele, Biserica Sf Duh, Sf Casimir și St Bonifatia De asemenea, el a finalizat construcția Palatului Kra-Sinsky, începută de Giuseppe Bellotti în (vezi mai jos) Clădirea a fost decorată cu o sculptură Andreas Schluther Alături de Tilman Van Gameren, stăpânul instanței a fost și Agostino Lochchi, care a transformat o casă de țară în Vilyanuv (cm Mai sus), nu departe de Varșovia, într -un ansamblu de palat genial, cu pavilioane și două turnuri de sustene situate în colțuri La sfatul gateway -ului și în conformitate cu proiectul pe care l -a dezvoltat în , a fost construită o secțiune centrală înaltă Sub electorul saxon Friedrich August I (august este puternic), care din a fost regele Poloniei Augustus al II -lea, arhitecții din Dresda au ajuns la Varșovia Cel mai cunoscut dintre ei a fost Johann Friedrich Karher, care a deținut postul de arhitect de instanță Polonia și Saxonia și a creat planuri de extindere a Palatului Regal În , arhitecții săsești de frunte Peppelman și Londelun au fost invitați la capitala poloneză Fiul lui Pyoppelman Karl Friedrich a fost autorul a numeroase proiecte pe care le -a prezentat pentru aprobarea regelui Aparent, a participat la construcția Palatului Albastru pentru contesa Anna Orshelskaya din Varșovia Prin stil și plan arhitectural, această clădire poate fi comparată cu clădirea „Palatului Saxon” din Varșovia ( ) proiectată de tatăl său Karl Friedrich a participat la construcția acestui palat, care nu a fost finalizată integral Datorită războaielor care au trecut prin teritoriul Poloniei și bombardamentele puternice în timpul celui de -al doilea război mondial, a supraviețuit doar o mică parte din magile anterioare a barocului din Varșovia Doar frumoasele pânze făcute de Canetto (depozitate în Muzeul Național din Varșovia) amintesc de strălucirea și gloria unuia dintre centrele importante ale barocei europene Tilman Van Gameren Palatul din Krasinsky, Varșovia, - Reliefurile frontonului operei lui Andreas Shluther împotriva: Bartolomeo Francesco Rastrelli Fațadă a Catedralei Smolny Monstely, Sankt Petersburg, - stânga: Bartolomeo Francesco Rastrelli Fațada palatului de iarnă din lateral Neva, Sankt Petersburg, - Cele mai importante proiecte de planificare urbană implementate la Sankt Petersburg în secolul XVIII au fost pătratele Palatului, Amiralității și Senatului create în noul oraș Punctul de referință al acestei scheme a fost Palatul de iarnă, care trebuia făcut de centrul vieții și dezvoltarea capitalei Comisia pentru structura Sankt Petersburg și Moscova adoptată în Planul a e Kvasova, care a prevăzut crearea unei noi compoziții pe baza clădirilor existente Cel mai semnificativ dintre ei a fost Palatul de iarnă (vezi Stânga), construită între și sub conducerea contelui Rastrelli Arhitectul principal al acestei perioade, era originar din Italia Stăpânul a studiat la Paris, iar în a răspuns la propunerea împărăteanului Elizabeth de a lua funcția de arhitect de judecată Tatăl său, Skulptor Carlo Bartolomeo Rastrelli, a devenit faimos pentru statuia sa de cal a lui Petru cel Mare, creată în Palatul de iarnă a fost construit într -un stil strict al barocului târziu și are o anumită influență vizibilă a arhitecturii franceze Fațada clădirii domină terasamentul Neva și, împreună cu amiralitatea, formează imaginea părții centrale a orașului Rastrelli a dezvoltat, de asemenea, proiectul Catedralei mănăstirii Smolny, în care sunt alocate în special cupola și patru clopote (vezi dreapta) Acest ansamblu completează maiestuos palatul de iarnă, răsunând cu acesta În centrul orașului, Marele Palat este ocupat de Palatul Stroganov, situat în locul în care Nevsky Prospekt traversează chiuveta Stânga: Bartolomeo Francesco Rastrelli Ambasador (Iordanian) scară în Palatul de iarnă, Sankt Petersburg, - Uwe câștig Sculptura epocii baroce în Italia, Franța și centrul Europa Dezvoltarea sculpturii în perioada de la Renaștere la Baroque În Renaștere, sculptorii s -au transformat în căutarea inspirației către antichitatea clasică, dar în același timp au dezvoltat abordări ale interpretării formei, care ar indica înțelegerea ei modernă Deci, de exemplu, au asociat ideile despre corpul uman ideal, mai degrabă cu conceptele umaniștilor decât cu canoanele antice, spre deosebire de modul în care a fost, de exemplu, cu ordine arhitecturale Sculptorii Renașterii credeau că sculptura antică a fost atât de unică încât studiul acestei arte ar trebui să fie preferat înainte de a se îndrepta direct la natură În conformitate cu afirmația atribuită lui Michelangelo, el a crezut că omul care a creat torsul lui Apollo al lui Belvedere a fost mai înțelept decât natura însăși Marea pierdere, în opinia sa, a fost că doar torsul a fost păstrat de la Apollo Artistul, arhitectul și istoricul de artă Georgio Vazari a fost unul dintre teoreticienii care în această perioadă au susținut crearea unui nou sistem de valori bazat pe studiul operei geniilor individuale El a caracterizat pictori remarcabili în conformitate cu Maniera lor - un stil individual și unic al fiecăreia dintre lucrările lor; Această abordare a schimbat idealurile clasice ale Renașterii În perioada Chinkwecento, dorința obișnuită a sculptorului a început nu numai să se reproducă, să repete exact forme naturale, ci și să depășească natura datorită imaginației Această tendință a anticipat într -o oarecare măsură lucrările manierilor, care de mult timp au fost criticați de oamenii de știință, în timp ce istoricii de artă Max Dvorzhak și Foss german în secolul XX au reabilitat această direcție Printre caracteristicile sale definitorii, se pot numi diviziuni alungite și proporții de corpuri, poze artificiale și conectarea într -o compoziție a diferitelor materiale Compozițiile sculpturale ale manierismului ar putea sublinia astfel de caracteristici opuse ale personajelor precum decrepitudinea și tinerețea, frumusețea și urâțenia, combinarea figurilor masculine și feminine Printre cele mai semnificative realizări ale manierelor de sculpturi se numără invenția așa -numită Figura Serpentinata -o mișcare spirală complicată a figurilor sau a grupurilor întregi, care se ridică, creând impresia că nu sunt supuse legilor atracției pământești Acest motiv a apărut pentru prima dată în grupul sculptural „Victory” și „Dying Slaves” (vezi dreapta) din și , dar aspectul frontal a rămas în continuare principalul pentru privitor Poziția secundară a unei figuri și imaginea alteia în deplină creștere și mișcare în direcția opusă, a subliniat tema câștigătorului și a celor învinși Când Dzhambolonya a apelat la Figura Serpentinata, el a continuat și a dezvoltat acest motiv într -o nouă formă, creând un grup care trebuia să fie luat în considerare din toate părțile; O compoziție complexă ar putea fi percepută corect dacă privitorul ar fi ocolit În același timp, au fost deschise constant noi unghiuri, ceea ce, unul Michelangelo Victorie, aprox - marmură, înălțime cm Palazzo Vechekio, Florența Michelangelo Dying Slave (nu este finalizat), aprox - marmură, înălțime cm Louvre, Paris Jambolonia Răpirea sabinelor - marmură, înălțime cm Lodge Dei Lanczi pe Piazza della Signoria, Florența În, a subliniat mișcarea în întreaga compoziție Contrastarea în continuare a „victoriei” și „sclavilor morți” ai manieristului Michelangelo Figura Serpentinata, printre altele, a reflectat observația lui Vasari despre Maniera, în care unii au văzut degenerarea stilului clasic față de o elaborare excesivă Această perioadă de tranziție de admirație excesivă pentru proprietatea perfectă a tehnicii și a harului excesiv poate fi considerată înaintașul stilului baroc în artă, care a apărut după convocarea Catedralei Trenten, ceea ce a dat un nou sunet unui sentiment religios Cu toate acestea, Dzhambolonya a rămas în această perioadă cel mai influent sculptor italian, iar arta sa a stabilit tonul întregii sculpturi europene de la sfârșitul secolului XVI - începutul secolelor XVII Lucrările sale pot fi considerate tranzitorii între lucrările lui Michelangelo și Bernini Istorici de artă, mai ales în prima jumătate Secolele XX, s -au angajat în clarificarea adevăratei naturi a artei extrem de complexe a barocului, iar disputele lor s -au rotit în jurul problemelor stilului Adesea menționat la penetrarea naturalismului decorativ în lucrările ulterioare ale manierilor, la imaginile lor colorate sau la sensul unui stil naturalist ca reacție la manierism Dacă Reforma lui Luther a împărțit Europa în două tabere ideologice puternice, atunci Italia a fost cea care s -a opus stupidă Aici a apărut o nouă unitate între Vera și biserică Apoi a avut loc celebra catedrală Tridend, care a trecut între și ; Și deși el a fost rezultatul unității Bisericii Catolice, în același timp, atmosfera intelectuală a devenit nefavorabilă în raport cu arta renașterii, inspirată de antichitatea clasică și a respins complet manifestările spiritului umanismului renașterii Schimbarea în opiniile religioase ale publicului (și în special artiștii) și modul în care se reflectă evenimentele istorice în ele, exemplul sculptorului Bartolomeo Ammannati este bine arătat La începutul căii sale creative, Ammannati s -a dedicat studiului sculpturii renașterii și antichității, creând o scară mare Alessandro Wittoria Saint Sebastian, - marmură, înălțime cm San Francesco della Vinya, Veneția Alessandro Wittoria Sfântul Sebastian, OK marmură, înălțime cm San Salvatore, Veneția Compoziția sculpturală pentru Fântâna din Florența în spiritul tradiției maniacale a Renașterii târzii După ce a supraviețuit crizei în viața personală, s -a îndepărtat de acest stil și de subiecte anterioare ale lucrărilor sale După ce și -a condamnat lucrarea în spiritul contraformației contra -legate, în special pentru prezența multor figuri goale în ea, el și -a lăsat toate moștenirile la ordinul iezuiților La începutul anilor ' , criticul italian de artă Julio Carlo Argan a introdus conceptul de retorică în înțelegerea barocă, descriind acest stil drept „retorică de artă”, unde principala atenție este acordată persuasio-persuasivității Acest lucru a pus privitorul în relații complet diferite cu o operă de artă „În vremurile anterioare, arta a căutat să provoace un sentiment de admirație pentru fenomenul frumos sau perfect reprezentat în imagine; Astfel, sensul de răspuns al publicului a fost același cu atitudinea lor față de obiectul imaginii - lumea reală În Secolul al XVII -lea, artistul s -a străduit pentru o nouă relație între public și o operă de artă Lucrarea nu mai era un fapt obiectiv, ci trebuia să încurajeze acțiunea ”, a scris criticul de artă polonez Jan Byalostotsky Opera lui Alessandro Wittoria: De la manierism la barocă retorică, între și sfârșitul secolului, sculptorul italian Alessandro Wittoria ( - ) a creat mai multe imagini cu Sf Sebastian Prima lucrare majoră a Vittoria la Veneția a fost altarul familiei Montephaltro din Biserica San Francesco della Vinya Altarul a fost comandat în noiembrie și trebuia să fie finalizat până în septembrie , dar lucrarea a fost întârziată până la sfârșitul anului viitor În nișa dreaptă a altarului, evidențiată de coloane, se află figura Sf Sebastian, sprijinit de un copac (vezi în stânga) Serpentinata manieristă este deja prezentă în această figură, ceea ce devine evident atunci când o compară cu sursa principală a inspirației sculptorului - „sclavul pe moarte” al lui Michelangelo, situat în Luvru (vezi P ) În timp ce se află în lucrarea lui Michelangelo, întreaga figură este implementată privitorului, reprezentând o formă clasică de expresie, St Sebastian Vittoria pare să se fi îndepărtat de privitor Partea inferioară a corpului, desfășurată la stânga și aproape păsând înainte, contrazice întoarcerea ascuțită a capului spre dreapta, care este și mai accentuată de poziția mâinilor Această poză este cel mai puternic element de sculptură Este dificil să se stabilească chiar dacă reprezintă St Sebastian Acest lucru este evidențiat doar de faptul că rana din săgeată este vizibilă pe partea stângă a pieptului figurii De fapt, ulterior, Vittoria a făcut o mică copie de bronz a acestei statui, numindu -l „Martius sau Sebastian” Printre alte lucrări mari ale lui Vittoria se numără un alt altar cu statuia Sfântului Sebastian în Biserica San Salvatore din Veneția (vezi dreapta) Figura este situată pe partea dreaptă în ansamblul altarului Frăției Imigranților din Lugano și este o sala de aburi până la statuia Sfântului Roch, așezat pe stânga Ambele statui sunt plasate pe fundalul coloanelor de retragere Acestea datează din perioada cuprinsă între și Pietro Bernini Virgo Ascension, - Relief, marmură Santa Maria Majore, Roma Dami Figura St Sebastian, de aproximativ , cm înălțime, adică, reprezentat în creșterea umană, se bazează pe piciorul drept, care este ușor îndoit și se aplică pe pământ doar cu vârful piciorului În același timp, corpul s -a sprijinit pe portbagajul unui copac, care este vizibil în spatele picioarelor doar până la înălțimea coapsei În mijlocul butoiului, este marcat un nod pe care se sprijină piciorul stâng În această sculptură, Wittoria refuză contraatpostul clasic în poziția figurii, preferând o separare ascuțită de o sută Ron al corpului Mâna dreaptă ridicată corespunde poziției îndoite a piciorului drept, în timp ce mâna stângă se blochează liber în jos, strângând portbagajul copacului Conceptul de sculptură, creat cândva sub influența idealurilor Renașterii, a primit o expresie barocă într -o formă care distinge momentul suferinței Stăpânul nu se mai străduiește să obțină efectul celei mai precise transmisii a realității în sculptură Opera sa are ca scop direct stârnirea de emoții și să nu provoace admirație pentru reproducerea exactă a naturii Gian Lorenzo Bernini ( - ) Influența lui Donatello asupra dezvoltării sculpturii Quatrocento și a rolului similar al lui Michelangelo în secolul următor a precedat poziția lui Bernini la Roma în timpul Barocului Ca amândoi predecesorii săi, Jan Lorenzo Bernini a fost o persoană care a dominat cercurile de artă ale Romei în secolul al XVII -lea, dar se poate argumenta dacă influența sa asupra artei timpului său a fost mai semnificativă decât maeștrii care au trăit înainte S -a născut pe decembrie și a studiat la atelierul tatălui său, artistului și sculptorului său Pietro Bernini, pe care Papa Paul V a chemat -o în la Roma pentru a lucra la relieful de marmură pentru complotul Înălțării pentru Biserica Santa Maria Majore (vezi stânga) Inspirat de bogăția artistică a Romei, precum și de operele de artă ale antichității clasice, tânărul Bernini a experimentat, de asemenea, o influență puternică a învățăturilor Sf Ignatius Loyola Primele sale experimente au fost lucrări de pictură Cu toate acestea, biograful său Filippo Baldinucci, a cărui biografie a lui Bernini a văzut lumina în Florența în , relatează că Bernini a început sculpturile la o epocă de opt ani și a primit primul ordin independent, fiind de ani Deja în lucrările sale timpurii, cum ar fi grupul de Amalfey cu copilul Zeus și tânăra satiră "(vezi dreapta), situată pe vila lui Borghez, o tehnică virtuoasă de manipulare a marmurii și a talentului minunat, care, în special , se manifestă în faptul că se manifestă prin faptul că se manifestă în fapt Cum Bernini intră în sculpturile sale în spațiul din jur Patru faimoase sculpturi de marmură pe Villa Borghez, create de Bernini, de ordinul patronului său al patronului său Pione, Pione Kaffarelli Borgheze între și , au remarcat începutul perioadei creativ Italia, „Michelangelo din vremea sa” Bernini cu entuziasm vizibil a restabilit formele clasice în lucrările sale, în special cele care, așa cum părea, au fost „răsfățate” de manierism până atunci Grupul Enee și Anchis (vezi S , stânga), în care Bernini a subliniat în marmură povestea lui Virgil despre modul în care Aeneas a părăsit Troia arzătoare și -a luat locul în Această lucrare trebuia să confirme mitul trecutului imperial și fundamentul Romei, potrivit căruia Aeneas, care a fugit din Troia, a pus prin urmare orașul etern, predecesorul Bisericii și Papalitatea Jan Lorenzo Bernini David, - marmură, înălțime cm Galeria Borgeze, Roma Jan Lorenzo Bernini Capra Amalfey cu copilul Zeus și tânăra satiră, aprox - marmură, înălțime cm Galeria Borgeze, Roma Loys toată energia pietrei pe care David o va abandona, iar considerarea că munca din lateral primește încredere în victoria sa Lira David se află pe pământ în fața lui, arătând muzicalitatea sa, pe care o poartă în sine cu curaj și putere În acest sens, David este un opus special în raport cu dușmanul său - Goliatul pofticios, care în literatura din acea vreme a fost descris de monstrul corupt și fiul lui Harlot „Apollo și Daphne” ( - ) (vezi P ), cea mai faimoasă dintre sculpturile sale de Villa Borgheze, raportează complotul Ovidiei „Metamorfoză”, în care tânărul Apollo, care a inflamat Pasiunea de dragoste, a apucat o Nymph în momentul în care a fost când ea, fugind, se transformă într -un copac în brațe Înfășurat de o scoarță înnodată a copacului de golf, ea devine parte a naturii sub forma unei laurel, care de atunci a fost dedicată Apollo -ului întristat Povestea literară a lui Ovidiu despre răpirea viitorului conducător al Regatului Underground a devenit baza compoziției sale sculpturale „răpirea Proserpinei”, finalizată în Diferența față de compoziția manieristă a „răpirea sabinelor” din Jambolonia, Bernini a returnat perspectiva sculpturală în poziția frontală, concentrându -se pe momentul evenimentului Jocul perspectivelor din sculptura „David” ( ) (vezi mai sus) este subliniat și mai mult, astfel încât ULAV -ul De când lucrează la baldachinul din Catedrala St Petra era încă în curs de desfășurare, urbanul XVIII l -a instruit pe Bernini să decoreze nișele a patru suporturi ale mediului cu sculpturi care ar fi o continuare a compoziției structurii monumentale De când statuile Sf Andrew ( - ), St Veronica ( - ) și Sf Elena ( - ) au fost efectuate, respectiv, de Dukenois, Mokki și Bolji, Bernini însuși a lucrat la figura lui St Longin ( - ) -Un Warrior Roman, un războinic roman, un războinic roman, un războinic roman, un războinic roman, un războinic roman Jan Lorenzo Bernini Aeneas și Anchis, - marmură, înălțime cm Galeria Borgeze, Roma Jan Lorenzo Bernini Abducție pro-termen, - marmură, înălțime cm Galeria Borgeze, Roma Jan Lorenzo Bernin* Apollo și Daphne, Marble, înălțime cm Gallery Borgeze, Roma g? n Jan Lorenzo Bernini Kiwori-Baldakhin, - marmură, bronz, auriu, Înălțime , m Catedrala St Petra, Roma Jan Lorenzo Bernini Piatra de mormânt a tatălui lui Alexandru - ѵz marmură, bronz auriu Catedrala St Petra, Roma Noua etapă a activității lui Bernini a început în , când clientul și puternicul patron al cardinalului Maffeo Barberini, localizat la el, a devenit Papa Urban VIII, iar stăpânul i s -a încredințat o mulțime de lucrări la decorarea interiorului Consiliului Ct Petra Ordinul de fabricare a unui imens Kivory-Baldakhin asupra locului de înmormântare al Sf Petru și altul papal a fost precedat de numirea lui Bernini de către șeful atelierului papal pentru distribuirea statuilor de bronz Având în vedere viitoarea lucrare colosală, această circumstanță pare a fi o condiție aproape indispensabilă Sarcina lui Bernini a fost să umple spațiul vast al mediului-țăran al Consiliului St Peter cu o structură monumentală care ar ieși în evidență pe fondul decorației arhitecturale existente El a rezolvat -o, unind elemente sculpturale și arhitecturale: Fundația a fost patru coloane răsucite pe piedestalele de marmură (vezi stânga) Ele susțin designul, încununând cu un cort care formează patru volți decorați cu sculptură Din păcate, planul inițial al lui Bernini, care prevedea figura de bronz a lui Hristos deasupra cortului, s -a dovedit a fi imposibilă din cauza greutății excepționale a acestei statui A fost înlocuită cu o minge cu o cruce care simboliza triumful creștinismului din lume Bernini a recurs din nou la împletirea sculpturii și arhitecturii în piatra de mormânt a Papei Alexandru VII (vezi dreapta), pe care a finalizat -o cu câțiva ani înainte de moartea sa El intenționa să închisă piatra de mormânt în nișa navei laterale a Catedralei Sf Petra, care era conectată la ușa spațiilor care erau la acea vreme de sacristie Ușa inclusă în compoziția sculpturală a fost percepută metaforic ca intrarea în criptă sau chiar în posesia morții în sine; Din el apare un schelet cu un ceas de nisip, ca și cum ar fi avertisment: „Memento Morei” (Lat „Amintiți -vă de moarte”) că Hristos, după ce a absolvit chinul său Ca urmare a lucrului la mai mult de douăzeci de machete, Bernini s -a așezat pe opțiunea în care a arătat eroului în momentul contactării sale în credință Cu mâinile sale răspândite sub formă de răstignire, el privește crucea și îl recunoaște pe Fiul lui Dumnezeu Spre deosebire de cerințele lui Michelangelo, care a susținut că sculptura ar trebui să fie „eliberată” dintr -o bucată de marmură, Bernini a folosit cel puțin patru blocuri de marmură pentru această cifră, a căror înălțime este de aproape , metri Cu toate acestea, cel mai înalt grad de monumental al acestei lucrări și apariția altor figuri ale sfinților răsună planul lui Michelangelo, care a făcut ca medocrea Catedralei CV Petru este centrul său compozițional și spiritual În perioada de lucru pe Villa Borgez Bernini, crearea unei serii de busturi, pe care le -a salvat de dependența de nișele arhitecturale caracteristice epocii manierismului, ridicând sculpturarea sculpturală Jan Lorenzo Bernini St Longin, - marmură, înălțime cm Catedrala St Petra, Roma Jan Lorenzo Bernini Kostanza Bunalevya, aprox - Bust, marmură, înălțime cm Muzeul Național Barjello, Florența Portretele tăticilor și monarhii absoluti la un nivel artistic complet diferit Deși acestea nu erau o imagine cu lungime completă, busturile lui Bernini reflectă întotdeauna natura portretului, transmit trăsăturile trăsăturilor sale și personalității sale Lucrările sale, care depășesc conceptele formale ale genului, ar putea experimenta influența picturii portret Velazquez, Rubens sau Hals Talentul său de a surprinde o astfel de asemănare unică i -a adus gloria celui mai cunoscut portretist al timpului proaspăt Atractivitatea romantică a portretului sculptural al soției sale ale colegului său Matteo Bunarelli a fost atât de evident pentru Bernini, încât, în final, tatăl însuși a fost obligat să intervină în relația lor Bustul Constantei (a se vedea mai jos) este singura dovadă sculpturală a vieții private a lui Bernini și, prin urmare, este mai efectuată într -o manieră intimă decât ridicată Cu o ușoară întoarcere a capului spre stânga, buzele Ajar și un aspect observant, interesat, Bernini a capturat -o într -un moment intim chiar și cu un anumit naturalism Cu puțin timp înainte de sfârșitul lucrării pe bustul patronului său Sfântul Watchpiere Borgeze (vezi dreapta), Bernini a descoperit o fisură pe marmură, traversându -și fruntea Cu toate acestea, a terminat munca, dar a comandat imediat o nouă unitate de marmură, astfel încât să fie pe cât posibil Jan Lorenzo Bernini Cardinalul Wocia Borgheze, Bust, marmură, înălțime cm Galeria Borgeze, Roma Jan Lorenzo Bernini Regele Ludovic al XIV -lea, Bust, marmură, înălțime cm Muzeul Național, Versailles Mai rapid pentru a face o copie, pe care a prezentat -o cardinalului Bustul lui Ludovic al XIV -lea (vezi dreapta sus) al lui Bernini poate fi considerat vârful artei portretului din Baroque Istoria creării acestei lucrări este mai complet urmărită decât oricare alta din lucrările sculptorului, în notele lui Chantel într -o călătorie în Franța Bernini a început să lucreze la această lucrare imediat după ce a ajuns la Paris în iunie și a terminat -o cu puțin timp înainte de plecarea sa în octombrie Sculptorul a compilat planul bustului în numeroase studii și modele de lut înainte de a cere regelui să pozeze portretul Aici Louis apare în poziția conducătorului și a monarhului absolut, ca și cum ar intenționa să dea ordine subiecților săi Mai târziu, sentimentele religioase ale lui Bernini au găsit expresie în portretul Dr Gabrielle Fonseca (vezi S ), care a fost primul care a experimentat Quinin - un medicament descoperit de misionari -Iesuits Bernini a primit o comandă pentru a -l crea capelă memorabilă în Biserica San Lorenzo din Lucin din Roma; Pe portretul plasat în el, doctorul își apasă mâna stângă spre inimă, contemplând un miracol pe altar într -un trep religios Odată cu moartea Urban VIII în , s -a încheiat a douăzecea aniversare, timp în care arta barocă a lui Bernini a înflorit la Roma Când locul papei a fost luat de Inocent X din familia Pamphili, influența lui Bernini a fost slăbită și a fost lipsit de titlul de arhitect șef al Consiliului St Petra Favoritul noului tată a devenit arhitectul Borrini și sculptorul Algardi În , Bernini a început să lucreze la cea mai remarcabilă și contradictorie compoziție - „Ecstalul Sf Tereza Avillei” pentru capela familiei Cor -Naro din Biserica Santa Maria della Vittoria Separat de nefferul bisericii, doar o balustradă scăzută, capela în multe privințe seamănă cu o acțiune teatrală Capela în sine are forma scenei, în timp ce altarul formează un al doilea nivel, în spatele căruia Atașamentul formează al treilea nivel - o nișă cu o formă eliptică, înconjurată de coloane duble, în care se joacă un eveniment misterios Grupul sculptural înfățișează momentul extazului religios, descris de cel mai mult Sf Tereza din Aville: „Odată ce am fost un înger a cărui frumusețe era imposibil de descris Am văzut că ținea o săgeată lungă, a cărei capăt ardea ca o flacără Am simțit câteva injecții chiar în inima mea care au străpuns -o Întreaga mea creatură Durerea a fost atât de evidentă încât am gemut tare, dar a fost atât de dulce încât nu am vrut să o opresc Nici o plăcere în viața mea Poate aduce o asemenea satisfacție Când un înger și -a scos săgeata din pieptul meu, am rămas cu mare dragoste pentru Domnul " Înclinat spre cer, în timp ce întregul ei corp, cu excepția mâinii stângi, a fost învăluit într -o acoperire curgătoare, Sfântul așteaptă lovitura unui înger care ține o săgeată în mâna dreaptă Combinația dintre efectele luminii naturale, care se revarsă dintr -o fereastră ascunsă, cu strălucirea supranaturală a razelor de aur, transferă sfântul către realitatea neobișnuită, în care nu se aplică legile atracției Amplasat în mediul divin, Sf Tereza informează puterea credinței religioase privitorului, care îi place lui datorită priceperii ei cu pricepere Rezident Bernini Iluzie dramatică și retorică estetică Cu toate acestea, nu numai privitorul este un martor al unui miracol; La o examinare mai atentă, observăm ceilalți observatori ai acestuia Familia clientului este situată pe părțile laterale ale peretelui (vezi mai sus); Prin urmare, privitorul este un membru al misterului, în care alții sunt deja implicați și pe care el poate deveni un martor doar prin încălcarea intimității cercului familial În același timp, publicul nu este doar un public de teatru aleatoriu, ci martorii la drama înaltă a unui eveniment mistic care joacă în fața lor; Prin urmare, observatorii sunt implicați în procesul de experiență religioasă la un nivel mult mai grav Acțiunea, prezentată în compoziția capelei, exprimă nu numai o interacțiune formală, ci și simbolică între diverse elemente ale ansamblului, așa cum a arătat recent în studiile sale Matias Cross „Sfânta Teresa” a provocat răspunsuri admirabile ale contemporanilor, iar Bernini însuși a considerat -o cea mai de succes lucrare a sa Cu toate acestea, această sculptură a devenit un obiect de critici constante în secolul următor, pentru că, așa cum au încercat să demonstreze, a fost fondată împotriva: Jan Lorenzo Bernini Capella din familia Kornaro, - Tipul altarului (dreapta) marmură, modelare, auriu, pictură în frescă Ecstasul Sf Tereza din Aville (stânga) marmură, înălțime cm Santa Maria della Vittoria, Roma Jan Lorenzo Bernini Capella din familia Kornaro, - balcon cu figuri de donatori pe peretele lateral Jan Lorenzo Bernini Binecuvântat Aodovica Albertoni, - Marble, Jasper, lungime cm San Francesco A RIP, Roma Jan Lorenzo Oernini Doctorul Gabrielle Fonseca, aprox - Relief, marmură, dimensiune mai naturală San Lorenzo în Lucin, Roma Jan Lorenzo Bernini Titon Fountain, - Travertin Piazza Barberini, Roma Jan Lorenzo Bernini Fântâna Four Rivers, - Vizualizare generală și detalii marmură și tei (Travertin) Pyatsza Navona, Roma Pe o abordare simplificată a expresiei extazului religios, exprimată sub formă de senzualitate evident vizibilă Fântâni alegorice create de apă și piatră mixtă Bernini într -un mod fără precedent; Numeroase alegorii mitologice ale mării și ale râurilor nu mai sunt legate între ele relații formale -compatibile Fântâna Triton (a se vedea mai sus) a fost destinată să glorifice tatăl Urban VIII, care a murit la un an după finalizarea lucrărilor Această lucrare se caracterizează prin astfel de trăsături sculpturale care neagă principiile arhitecturale obișnuite Fântâna transferă o poveste despre sfârșitul inundației din „metamorfoza” lui Ovidiu ( , pp): „Pedologul era mânie; plierea celor trei dinți de arme, / apă, navala marină pacifică și Titon ridicându -se peste / valuri de albastru, / și dă o țeavă de mare pentru a sufla: / Acesta este semnul pentru a retrage fluxurile și valurile / El a ales acea conductă goală din scoici, / care se extinde din partea inferioară a răsucitei răsucite ; dacă / în mare pentru a umple o astfel de țeavă la întinderea respirației, / vocea va ajunge la Bragov unde soarele El se ridică și stabilește "(Traducere de Shervinsky) Compoziția înfățișează momentul în care cei patru delfini, ieșind din apă, poartă o chiuvetă deschisă pe care stă zeul marin, trezind lumea cu sunetul conductei sale, anunțând sfârșitul marii inundații Pe axa liniei frontale Imaginea simbolului puterii papale - tiara - este combinată cu trei albine ale stemei din Barberini, simbolizând un apel heraldic pentru donator În plus față de Această întruchipare a măreției, planul include motive și aluzii suplimentare: delfinii bine asemănători exprimă consimțământul public și scoicile deschise din care se revarsă apa - din care apa este turnată din puterea binecuvântării; cele trei albine ale stratului din Armele lui Barberini sunt asociate cu conceptul de activitate dezinteresată a stării ordonate, iar glorificarea pontificatului moale al Barberini este transmisă lumii după imaginea unei newtone care suflă în țeavă Râuri (vezi dreapta) Bernini a primit de la Papa X O mare varietate de forme și elemente este combinată aici pentru a crea monumente Enta, care predomină peste Piazza Navon Pentru a da sunetul dorit obeliscului, a cărui includere în compoziție a fost starea inițială a ordinii, Bernini a fost obligat să -l plaseze pe piedestal În contrastul îndrăzneț cu arhitectura urbană a Piaței, el plasează în orașul Grotei, care poate fi găsit în grădinile vilelor suburbane Acest lucru, la fel ca unificarea obeliscului cu o fântână, dă naștere la o imagine până acum nevăzută a imaginii arhitecturale Structura acestei fântâni poate fi asociată cu conceptul creștin timpuriu, care plasează sursele unor mari râuri care spălau patru continente pe o durere (analogul a patru râuri ale paradisului); Fântâna în sine reprezintă centrul lumii La poalele celor patru stânci, se află personificarea râurilor reprezentând continentele: Gang în Asia, Nil în Africa și Plăcile LA din America Faptul că Europa de aici, respingând biserica și papalitatea, este mai probabil Dunărea decât Tiberul, se explică prin faptul că acesta din urmă se află în centrul credinței, unde a început cucerirea misionară creștină a continentelor și Teritoriile de la nord de Dunăre sunt, pe lângă orice, pentru o nouă răspândire a influenței catolicismului în timpul reformării contra -conforme Simbolurile Romei Imperiale erau de obicei completate de imaginea Crucii ca personificarea victoriei creștinismului asupra păgânismului În linia acestei tradiții, desigur, obeliscul egiptean a fost încununat cu emblema personală a Papei din clanul Pamphili - un simbol al „inocenței” - un porumbel care poartă o ramură de palmier în cioc - un semn al reconcilierii divine Semnificația alegorică a acestei fântâni combină atât simbolurile teritoriale, cât și cele istorice, o amintire a pontificatului tatălui conducător și a rolului său istoric, care este accentuat de întreaga compoziție Pentru a completa ansamblul Piazza Navon, Bernini a fost instruit să creeze o fântână de Moor situată acolo (vezi P , stânga) După întoarcerea de la Curtea Regelui Soarelui în , Bernini a primit ultimul său ordin de la tatăl lui Alexandru al VII -lea Ca fântâna celor patru râuri pentru inocent x, trebuia să fie Jan L © Fur de Uwgswaw Fountain Mu^D B £ S Brah Pyatsza mawiiifli/ ? Yzh Jan Lorenzo Bernini Obelisk cu un elefant, - marmură Pyatsza Santa Maria Sopra Minerva, Roma Jan Lorenzo Bernini și studenți Ava Angel, - marmură, înălțime aprox cm Ponto Deli Ancels, Roma Păstrați un obelisc descoperit recent în mănăstirea Santa Maria Sopra Minerva Ideea unui monument sub forma unui elefant întristat (vezi P ), care ținea un obelisc, a ieșit din ideea unei alte compoziții sculpturale care nu a fost îndeplinită La urma urmei, Biserica creștină dedicată Fecioarei stă pe locul fostului templu roman al Minerva și sanctuarelor lui Isis, întruchipând înțelepciunea divină Deși Bernini a dobândit cea mai înaltă reputație din partea contemporanilor săi, cu toate acestea, după moartea sa în , el a fost ridiculizat ca „distrugător de artă” „Bernini este cel mai mare prost dintre sculptorii moderni”, a scris despre el criticul german Vinkelman de la Roma în Această afirmație nu a fost contestată până la sfârșitul secolului al XIX -lea Camillo Mariani Sfânta Catherine Alexandria, gips San Bernardo Alla Terme, Roma Francesco Mokki Statuia calului Alessandro - bronz Piazza Kavalli, Piacenza Farneze, Sculptori italieni înainte și după Bernini În timpul secolului XVII, Roma și -a ținut poziția de centru de artă Numeroși artiști s -au aruncat aici din toată Europa, dorind să studieze despre celebrele opere ale clasicilor antici și de la mari maeștri, precum și să obțină comenzi din cartușele înstărite Niciunul dintre sculptorii de frunte ai acestei perioade nu a fost roman prin naștere, iar pentru a lucra la Roma cu un sculptor nu a însemnat fie să încerce să depășească celebrul Bernini, fie să lucreze sub conducerea sa Kamillo Mariani ( - ) din Vicenza a fost unul dintre primii maeștri care au ajuns la Roma Deși a fost considerat un sculptor talentat, dificultățile de a obține comenzi permanente l -au obligat adesea să preia fabricarea de ajutoare didactice pentru pictori Împreună cu Pietro Bernini și alți stăpâni, a fost ocupat să lucreze la mormântul Clement VIII, iar în a creat opt ​​mari sculpturi din gips pentru nișele Bisericii din San Bernardo Alla Terme (vezi mai sus), care, poate, a fost, probabil ajutat de studentul său de Mocki Născut în Montvevarka lângă Florența, Francesco Mokki ( - ) a început să studieze cu artistul florentin Santi Di Tito ( - ), înainte de a deveni ucenic la Camillo Mariani la Roma Cu toate acestea, cele mai importante lucrări ale sale nu sunt la Roma, ci la pian, unde a lucrat între și la statuile de cai ale lui Ranuccio și Alessandro Farnze, creând o nouă interpretare barocă a acestui tip de sculptură (vezi dreapta sus) „Sfânta lui Veronică” din Catedrala Sf Petra (a se vedea în dreapta) avea dimensiuni atât de mari, încât au fost necesare mai multe blocuri de marmură pentru fabricarea acesteia; Figura ca și cum ar fi pe punctul de a păși pe privitor, înfășurat într -o haină, făcută astfel încât pare să zboare prin aer Deși Mokki poate fi considerat precursorul timpuriu al stilului baroc al lui Bernini, de ceva timp a lucrat pe cont propriu lângă Marele Maestru înainte de a părăsi „Istoria sculpturii, întruchipată în lucrările lui Bernini”, după cum a spus Norbert Hughes, reducând originalitatea lui Munca sa pentru „capriciu și excentricitate” Acest lucru în sine indică cât de mult arta lui Bernini a determinat gusturile artistice la Roma Stefano Maderma a doborât Cecilia, marmură, lungime cm Santa Cechilia Incorporal, Roma Francesco Mokki Sfânta Veronica, marmură, înălțime aprox cm Catedrala St Petra, Roma Stefano Maderno ( - ), care a sosit din Lombardy sau Ticino, precum Mokki, a lucrat și în cele două perioade stilistice La început, a lucrat la restaurarea antichităților și, în același timp, a făcut numeroase copii în miniatură ale sculpturilor antice și moderne, majoritatea pe care le -a aruncat în bronz Cea mai timpurie dintre lucrările sale mari de scară a fost sculptura „Sfânta Cecilia” într -o nișă de marmură roșie în biserica Santa Cechilia, o incoerentă în Roma, care a fost un mormânt deschis (vezi dreapta) În această lucrare, Maderma creează o imagine impresionantă Pentru prima dată, poveștile din viața legendară a Sfântului Martir nu au fost prezentate în etapa de gen, așa cum anterior în reliefuri, ci în sculptură Aici puteți vedea cum stăpânul a anticipat expresia expresivă a lucrărilor lui Bernini făcute în marmură Alessandro Algardi ( - ) s-a născut la Bologna și a studiat la început la Academia locală, condusă de Lodovico Ka-Racchi ( - ) Apoi a lucrat la Milano (pentru Vincenzo Gon- Zaga II) Yves Veneția înainte de a se muta la Roma, probabil în Prin intermediul conaționalului său, Domenikino, a primit un ordin pentru statui de gips și sculpturi în miniatură și a petrecut, de asemenea, timp considerabil pentru a restabili monumente antice După ce a creat un portret al cardinalului Lauzhenio Dzakkia în , tânărul maestru a primit primul său mare ordin pentru mormântul Papei Leu X în Catedrala St Petra Când Papa Innocent X din clanul Pamphili a ocupat tronul papal, Algardi a fost rivalul direct al lui Bernini Deși noul tată nu a fost un iubitor de artă și nu a acordat prea multă preferință stilului lui Algardi, el a ales totuși acesta din urmă, probabil pentru personajul său mai flexibil Un motiv mai puternic pentru o astfel de preferință, poate, a fost ostilitatea față de familia Barberini și favoritele lor Printre cele mai cunoscute lucrări ale lui Algardi se numără relieful din marmură „Papa cel Mare și Attila” (vezi Sus) Îl înfățișează pe tatăl lui Leo I, întorcând Attila și Huns Tata s -a dus pe țărmurile software -ului pentru a preveni invazia lui Attila și a trupelor sale, convingându -l să nu se prindă și să nu distrugă orașul Viziunea în care apostolii Petru și Pavel apar în ceruri cu Alessandro Algardi Tata Lev Marele și Attila - Relief de marmură Catedrala St Petra, Roma Alessandro Algardi Execuție St Paul, - marmură, înălțimea figurii Sf Paul cm; Înălțimea călăului este de cm Sanpaolo Majore, Bologna Săbiile îndreptate împotriva liderului chicotitor al Huns îl convinge în cele din urmă pe cuceritor să se retragă În acest relief, stilul Algardi pare mai rece și precis în detaliu decât modul pasional al lui Bernini Această claritate, care uneori se transformă în monotonie, explică probabil de ce Algardi -ul portretului s -a bucurat de un astfel de succes la timp Francois Dukenois ( - ), cunoscut în Italia sub numele de „Il Fyamminingo” (Flemish) a sosit de la Bruxelles, unde a studiat la atelierul tatălui său Zheir Dukenois La sosirea la Roma, a preluat sculpturile de fildeș, precum și restaurarea sculpturii antice Aceasta este o cunoștință strânsă cu monumentele antichității și admirației pentru pictura lui Raphael și-a format propriul stil, pe care l-a dezvoltat ulterior, studiind, împreună cu Nikola Poussen ( - ), „Bacchanalia” Titian în vila Ludoviy Aparent, această lucrare a servit ca sursă de inspirație pentru a crea un tip caracteristic de putto, care apare în lucrările sale ulterioare În , Duchenoa locuia în aceeași casă cu cealaltă Francois Dukenois Susanna suspendată, - marmură Santa Maria Di Loreto, Roma Francois Dukenois Sf Andrew, - marmură, înălțime aprox cm Catedrala St Petra, Roma Gom Purussen Stăpânul, care a primit o invitație de la Paris, nu a fost destinată să devină sculptorul instanței al regelui Ludovic al XIII -lea, pentru că în drum spre Franța Dukenois s -a îmbolnăvit și a murit la iulie El a fost unul dintre cei mai remarcabili sculptori din Olanda care au creat la Roma în timpul vieții lui Bernini Dacă lucrările lui Algardi s -au purtat pe ei înșiși amprenta influenței lui Bernini, „Sfântul Susanna” Dukenois (vezi mai sus) respinge sfidător aceste principii, în ciuda faptului că abilitatea sa într -un anumit sens atinge nivelul sculpturilor religioase ale lui Berninin Privirea sfântului nu este îndreptată spre cer, așa cum se face în majoritatea lucrărilor de sculptură romană a unuia, dimpotrivă, patosul inerent este redus la nivelul imaginii unei persoane simple Poza se bazează pe principiile esteticii antice diferă de mistificarea lui Bernini a naturalității și a umanității Recurgerea la IS Utilizarea hainelor antice, care este înfășurată cu atenție în figură, Dukenois demonstrează proprietățile de bază ale caracterului Sf Susanna - castitate și puritate Deja contemporanii considerau această capodoperă a sculptorului în cadrul progresivului, axat pe clasicii tendințelor în dezvoltarea artei sculpturii O altă lucrare mare a fost St Petra, sub forma cărora a fost reflectat amestecul de mai multe stiluri Spre deosebire de Susanne, această sculptură este făcută în spiritul patosului baroc Bernini Aparent, Bernini însuși a luat participarea directă la lucrările la planul Sf Andrei Antonio Raggi ( - ) s-a născut în Vico Morkota, lângă Komo, și înainte de a-l invita ca asistent al său Bernini, a lucrat în atelierul roman al Algardi În această etapă, a rămas nu numai un simplu interpret al modelelor lui Bernini, ci și A luptat pentru propriile sale intenții, ceea ce l -a ajutat în cele din urmă să câștige reputația unui sculptor independent Compoziția aparținând mâinii sale cu imaginea morții Sfântului Cecilia în altarul stâng al Bisericii Santa Anisa Iza Pyatsza Navon (vezi mai sus) descoperă stăpânul Maestrului într -o ușurare pitorească - o formă caracteristică de sculptură barocă barocă - pe care a umplut -o cu un complot cu multe figuri Mișcările unidirecționale, încălcarea spațiului artistic care depășește încadrarea și patosul emoțional al figurilor rămase au dus la faptul că Raggi a câștigat gloria „Bernini a noii generații” Erkola Ferrata ( - ), precum Raggi, era din Val d'Antelvi lângă Komo, un oraș bogat în tradiții artistice La început a studiat la Genoa, dar în a fost deja menționat Este ca un membru al Guildului Sculptorilor din Napoli În , a ajuns în sfârșit la Roma, unde a studiat prima dată cu Bernini, apoi de la Algardi După moartea acestuia din urmă, și -a organizat propriul atelier, unde a continuat totuși să execute ordinele lui Bernini În același timp, el a învățat mulți sculptori începători, învățându -i lecțiile de gust și judecăți despre artă Relieful de marmură al lui Ferrata „bătând pietrele sfântului emersyan” (vezi dreapta) a fost creat ca o pereche la opera lui Raggi „Moartea Sfintelor Agnes” și a fost plasată în altarul din partea dreaptă a Bisericii de pe Piazza Navon Sculptorul cu simpatie profundă a înfățișat momentul martiriului, care este descris în legenda de aur cu doar două fraze: „Când prietenii au trădat pământul, ei înșiși abia au reușit să evite pietrele care au fost aruncate în ele împotriva: Antonio Raggi Moartea Sfântului Cecilia, - Relief, marmură Santa Anieze în Piazza Navona, Roma Ercole Ferrata Bătând Stones of St Emercens, începând În Relief, marmură Santa Anieze în Piazza Navona, Roma Ercole Ferrata Burning St Assys, marmură Santa Anieze în Piazza Navona, Roma Lee neamuri Emebelian, sora de lactate a Sfintei Agnes, care era foarte devotată creștinismului, deși nu trecuse încă ritul botezului, a rămas la mormânt; Ea a învins neamurile cu cuvinte ascuțite până când ea însăși a fost marcată de Stones "Domenico Gvidi ( - ) a servit pentru prima dată ca ucenic cu unchiul său Juliano Finelli ( - ) la Napoli, iar apoi în - a intrat în atelierul Algardi Atelier La Roma, la Roma, unde a rămas la moartea acestuia din urmă Ca și Ferrata, el și -a fondat propria școală, deși era interesat de baza medierii în căutarea clienților și patronilor pentru artiști nu numai în Italia, ci și în Germania , Spania, Franța și chiar în Malta, pe lângă un caz excepțional - pentru a crea o figură a unui înger cu o suliță pentru Ponte Angeli, nu a lucrat niciodată Bernini În calitate de artist liber care se considera mai jos decât marele stăpân, el a păstrat aparent o distanță profesională față de el După moartea lui Bernini, Ferrata și Raggi Gvidi, el a atins în sfârșit golul său lung și a devenit principalul sculptor al Romei În plus, cazurile pe care le -a condus în numele lui Charles Lebren, au consolidat influența sculptorilor francezi la Roma Reliefurile proprii ale lui Gvidi suferă de o lipsă de profunzime Sculptorul genovez Francesco Kwirolo ( - ), trecând Roma, a ajuns la Napoli, unde a lucrat la proiectarea capelei din Sansvereu de Sanji, mormântul familiei Sangario Reproducerea la scară largă a imaginilor decedatului la acea vreme a dat loc tendinței de a înfățișa figuri și grupuri alegorice pe monumente grave, iar decedatul în sine le-au fost prezente în ele în Camillo Ruskony Piatra de mormânt a Papei lui Gregory XIII, - marmură Catedrala St Petra, Roma Francesco Kwirolo Eliberarea de frică, marmură Capella Sunsvereu de Sangri Santa Maria della Pieta, Napoli Pietro Brachchi Piatra de mormânt a Papei Benedict XIII, marmură Santa Maria Sopra Minerva, Roma Imagini de portrete-medalii (vezi S , mai jos) Complotul grupului „Eliberarea din frică” (vezi , mai jos) aparține vieții pământești a lui Antonio Sangrio, care a acceptat monahismul după moartea soției sale Imaginea sculpturală a rețelei - alegoria fricii pământești umane, este transmisă cu naturalism impresionant, devenind ca o ilustrare voluminoasă a unei lucrări pitorești, care este caracteristică sculpturii baroce Sculptorul Camillo Ruskoni ( sau - ) de la Milano a ajuns la Roma în jurul anului și a fost listat printre numeroși asistenți la Erkrata ferrata Stilistic, lucrările sale au rămas în linia tradiției romane a barocului Bernini, în special monumentalitatea și masivitatea din imaginea îmbrăcămintei Mai târziu, Ruskony și -a simplificat stilul, abandonând pliurile complexe ale costumelor, subliniind monumentalitatea apariției apostolilor în statuile Bisericii San Giovanni din Lateralo (vezi P , din dreapta) Unul dintre puținele sculptoare semnificative ale Romei a fost Pietro Brachchi ( - ) A studiat cu Ruskuni cu Philip della Balle, iar lucrările sale sunt caracterizate printr -o abordare mai blândă și o lipsă de greutate grea Scopul său a fost să sublinieze caracteristicile pitorești din opera sa, pentru care a folosit marmura de conopidă, cum ar fi, de exemplu, în piatra de mormânt a Papei Benedict al XIII -lea în Biserica Santa Maria Sopra Minerva (vezi dreapta) Filippo della Balle ( - ) a început să se antreneze sub îndrumarea unchiului său Giovanni Battista Foggini ( - ), dar după moartea sa a lucrat sub conducerea lui Camillo Ruski la Roma, unde și-a dezvoltat treptat propriul stil Curând, împreună cu Pietro Brachchi, a câștigat primul premiu al competiției Academiei Sf Luca, dar după moartea lui Rusco, s -a întors la Florența Ca urmare a aderării la tronul papal al Florenței Lorenzo Corsini ca Papa Clement XII, și în special nepotismul cardinalului Neri Korsini, după , Philippo della Balle a primit multe ordine la Roma A fost unul dintre cei zece sculptori care au lucrat la capela lui Orsigni din Biserica San Giovanni din Laterano; În , stăpânul a creat o statuie de moderație, în care a încercat să reducă patosul barocului roman înalt și târziu, aplecându -se spre fluxul moale al formelor În imaginea unei figuri feminine, un clasicism strict este clar dezvăluit Fântâna Trevi (vezi S ) - Ultima mare lucrare comună a sculptorilor romani Se bazează pe planul lui Niccolo Sapivi ( - ) O fațadă deasupra capului mare în fața Palazzo Poli seamănă cu un arc triumfal roman cu o nișă semicirculară mare în centru Într -o adâncire dreptunghiulară din stânga există o figură alegorică a abundenței, iar în nișa din dreapta există o sculptură excedentară; Ambele au fost făcute de Filippo della Balle Alinarea asupra nișei stângi, făcută de Giovanni Grossy (întâlnirea nu este cunoscută), o înfățișează pe Agrippa, care consideră apeductul și scutirea din partea dreaptă (a doua jumătate a secolului al XVIII -lea) - prezintă, potrivit Legendei antice , Fecioara care indică sursa Aqua Burgina - soldații romani În nișa centrală, oceanul - Domnul apelor și creaturile care le locuiesc - stă pe chiuvetă, care este susținut de locuitorii mării, caii și controlul lor asupra noilor Acest grup a fost realizat de Pietro Brachchi, posibil pe schițele lui Giovanni Battista Mini ( - ) - cel de -al treilea student talentat al lui Rusny Fântâna Trevi poate fi considerată etapa finală în dezvoltarea barocei romane Filippo della Balle Moderare, marmură San Giovanni în Laterano, Roma Camillo Ruskony Sfântul Matei, - Marmura, înălțimea este mai mult decât înălțimea umană a San Giovanni în Latera, Roma împotriva: Niccolo Salvi și alții Fountain Trevi, - marmură Palazzo Paul, Roma Sculptură barocă în Franța În prima jumătate a secolului XVII, sculptura barocă franceză a fost puțin în concordanță cu atitudinile estetice, care au început să prevaleze după intrarea în tronul lui Ludovic al XIV -lea Până la acel moment, diverse stiluri și școli de sculptură europeană au dominat sculptura franceză Aici puteți observa influența barocii romane și a sculpturii olandeze și chiar a unor elemente ale manierismului Jambolonia Tendința dominantă a fost dorința de monumentalitate, care s-a dezvoltat în timpul tranziției la barocul francez timpuriu, precum sculptorii precum Germain Pilon (aproximativ - ) Simon Gillen Ludovic al XIII -lea, bronz, înălțime cm Louvre, Paris Jean Varen II Cardinalul Richelieu, aprox Bust, bronz, înălțime de cm Biblioteca Mazarini, Paris Influența pilonului a fost determinată pentru sculptorul de la Paris Simon Gillen ( - ), în timpul tatălui său cu tatăl său Nicolas, înainte de a pleca în Italia, organizat în jurul anului În anii , a lucrat în Castelul Regal din Blois (împreună cu alți maeștri), iar în a devenit membru complet al Academiei Regale de Sculptură și Arhitectură Cu un an înainte de moartea sa, el a devenit președintele ei Capodopera lui Gillen poate fi considerată figurile de bronz ale lui Ludovic al XIII -lea (vezi stânga), Anna a austriacului și fiul lor de zece ani al lor al lui Ludovic al XIV -lea în haine de încoronare Creat în , acest grup sculptural, care se află acum în Luvru, a fost localizat anterior în arcul triumfal din partea casei vizavi de pod Naturalismul și monumentalitatea acestei compoziții sculpturale indică influența stilistică a școlii Pylon Jean Varen II ( - ) a fost creat în familia artiștilor medaliați Liege În , a ajuns la Paris și a devenit principalul maestru al fabricării de medalii Cu douăzeci de ani înainte de a fi ales de academician în , a fost numit gravor șef al Mintului francez, iar în - controlorul general al monedei de mentă În timp ce se afla în fruntea mentei franceze, el a întreprins reorganizarea sistemului monetar francez Dacă medaliile sale de portret erau sub influența stilului prizonierului de pilon, atunci portretele sculpturale, pe lângă asemănarea externă, conțineau o pondere semnificativă de intimitate Deci, sprâncenele ridicate ale cardinalului Richelieu (vezi stânga) și alte detalii fiziognomice transmit natura celor înfățișați Acest portret a fost urlat în timpul vieții lui Richelieu, iar după moartea sa, șase forme pentru casting au fost făcute de la el Sculptorul și pictorul Jacques Sarrazen ( - ) a studiat cu Nicolas Gillen înainte de plecarea sa în Italia în La Roma, unde maestrul a lucrat până în , a întâlnit Bernini și Dukenois Ulterior, a creat multe sculpturi de grădină și mai multe statui pentru altarul Bisericii Sant Andrea della Balle Sarrazen a fost unul dintre primii reprezentanți ai neoclasicismului - stilul pe care l -a perceput, studiind sculptura antică și lucrarea sculpturală a lui Michelangelo La întoarcerea în Franța, el a proiectat multe structuri arhitecturale cu compoziții sculpturale, de exemplu, Palatul Meson ( - ) din Meson-Luffit Estate și Versailles Park ( ) A fost membru complet al Academiei de la Paris (din ) și a devenit președintele său în Cariatii săi din pavilionul aripii de vest a Louvului din Paris au fost percepute ca pilastre din cauza formelor cubice ale elabelului (și în cazul perechilor interni - ca pilastri laterali), care au rezolvat problema locației elementelor arhitecturale în conformitate cu cerințele canonului ordinii clasice Atât construcția sculpturilor pe principiul contraatpastului, cât și interpretarea draperii lor indică efectul direct al eșantioanelor clasice Dacă Sarrazen a dezvoltat tendințele clasice ale sculpturii franceze din epoca barocă, atunci celălalt maestru este Pierre Pyuzha Jacques Sarrazen Caryatids on the Watch Pavilion, marmură Louvre, Paris ( - ), care a fost impresionat și de lucrările lui Michelangelo și în special de Bernini - s -a apropiat de sculptură cu patos baroc și mai degrabă emoțional decât standardele academice Pyuzha s -a născut în Marsilia și a primit educație primară în ateliere pentru fabricarea de produse sculptate pentru nave În , a plecat în Italia și a lucrat acolo sub Pietro și Cortona în domeniul creării modelării decorative și murale Din , el a fost sculptor în Arsenalul Toonsky - cel mai mare șantier naval din Franța, unde s -a angajat în principal în sculptură de lemn; Decorarea navelor a fost principala activitate din până în Pyuzha, lucrările pitorești ale lui Puzhe, în principal conținut religios, au fost efectuate în maniera lui Karrachci și Rubens Printre primul său RA arhitectural și sculptural semnificativ BOT - Proiectarea intrării la Tuluz Tall Party ( ) În timpul celei de -a doua sosiri în Italia, a vizitat nu numai Roma, ci și Geno, unde, printre alte lucrări, a creat figurile monumentale „Sf Sebastian” și „Fericitul Alessandro Sauli” pentru Biserica Santa Maria Antunt Di Karignano ( - ) Aceste lucrări, ordonate de familia Sauli, au fost îndeplinite în întregime în tradiția artei baroce romane din Bernini Se știe că, după ce s -a întors la Toon în jurul anului , a început să conducă construcția de nave la șantierul naval și, în plus, a găsit timp să îndeplinească îndatoririle arhitectului orașului Marsilia În această poziție, el a dezvoltat planuri grandiose pentru dezvoltarea orașului și construcția de noi clădiri, cum ar fi piețele de pește și clădirile rezidențiale mari Începutul ultimei perioade a operei lui Pyuzha marchează creația Pierre Pyuzha Întâlnirea lui Alexandru cu Diogenes, Relief de marmură, înălțime cm, lățime cm Louvre, Paris Pierre Pyuzha Milon Krotonsky, - marmură, înălțime cm Louvre, Paris Figura de marmură a lui Milon Krotonsky pentru parcul Versailles (vezi S , în dreapta) În această lucrare principală, el a înfățișat momentul în care leul îl atacă pe Milon, cu un mare naturalism și, în același timp, o tensiune uriașă Un contemporan al lui Pitagora, Milon a fost un luptător dintr -un Croton; Este menționat în „metamorfozele” Ovidiu (XV, ) Fața lui este redusă de frică, ghearele fiarei se lipesc în coapsă; Această lucrare pare a fi o provocare pentru maestrul modern al sculpturii de instanță elegante Deși Louis XIV era familiarizat cu reliefurile de marmură ale lui Pyuzh „Întâlnirea lui Alexandru cu Diogenes” și „Eliberarea lui Perseus Andromeda”, nu a făcut niciun ordin la sculptor Cu toate acestea, tensiunea pulsantă și naturalismul lucrărilor sale i -au oferit un loc excepțional în sculptura barocă a Franței Francois Gironrd ( - ) de la Troay a fost o aderentă constantă a Academiei de la Paris în opiniile sale despre sculptură După o scurtă perioadă de studiu în orașul natal, a ajuns la Roma între și , unde l -a cunoscut pe Bernini Cu toate acestea, opera sa se caracterizează prin negarea completă a manierei baroce a lui Bernini și revenirea la eșantioanele clasice antice Celebrul grup „Apollo și nimfe” (vezi S ) este alegoria Regelui Soarelui este unul dintre principalele simboluri ale sculpturii Grădinii Versailles Figura pentru Apollo a fost figura lui Apollo Belva Belve-înrădăcinată în Vatican Nimfele s -au spălat și inteligent Apollo, care s -a întors seara după ce a călătorit într -un car însorit, în timp ce caii săi înflăcărați sunt alocați pentru scăldat în grota din partea stângă a compoziției (vezi P ) Imaginea conține o aluzie la Regele Soarelui, care, ca și Dumnezeul însorit, este înconjurat de atenția care nu constă a supușilor săi și merită aceeași reverență Acest simbol era clar în acel moment pentru fiecare privitor Mormântul cardinalului Richelieu, creat între și Francois Gironrd Piatra de mormânt a cardinalului Richelieu, - marmură Biserica Sorbonne, Paris Francois Gironrd Abducție pro -Terrain, - marmură, înălțimea grupului sculptural cm Versailles, Park Dami, mai întâi a fost pe axa centrală a Bisericii Sorbonne din Paris, de unde acest soț de stat, însoțit de figuri alegorice ale religiei și cunoștințelor, s -ar putea transforma direct spre altar Sculptura lui Gironrd a fost rezistată în stilul mormântului antic, unde decedatul a fost reprezentat de înclinarea în sarcofagul său și, în același timp, prezent în lumea cealaltă și în lumea pământească Spre deosebire de structura mai multi -nivel a „răpirea sabinelor” a operei lui Dzhambolonya, grupul „răpirea prizei” (vezi Pe dreapta), care a repetat într-o oarecare măsură descoperirile stăpânului italian, este făcut un minor și arată mai mult ca o ușurare decât o sculptură Aici, desigur, există un element baroc al mișcării, dar, în același timp, tensiunea internă și expresivitatea emoțională a lucrării este limitată de urmărirea strictă a canoanelor și se străduiește pentru simetria formei Balthasar și Gaspar Marsii Apollo Cai Fiery, - marmură Versailles, Park Francois Gironrd Apollo și nimfe, - marmură, figuri în înălțimea umană Versailles, Park Deasupra stângă: Renoden (?) Fântâna lui Ceres, sau Soarele, - plumb și auriu Versailles, Palace Park Mai jos în stânga: Jean-Batist Tubby Flora Fântână, sau Primăvara, - plumb și auriu Versailles, Palace Park Mai sus în dreapta: Gaspar și Balthasar Marsii Fântâna Bacchian, sau toamna, - plumb și auriu Versailles, Palace Park Mai jos în dreapta: Francois Gironrd Fântâna Saturna, sau iarna, - plumb, auriu Versailles, Palat Gardens Jean-Batist Tubby Apollo pe un car Detaliu al Fântânii Apollo, - Gild Lead Versailles, Palace Park Antoine Kuzevo Piatra de mormânt a cardinalului Mazarini - marmură și bronz, înălțimea figurii Cardinalului cm French Institute, Paris Antoine Kuzevo ( - ) a fost un adversar al lui Gironrd și a participat, de asemenea, la decorarea grădinilor lui Versailles cu o sculptură Fiul unui sculptor din Lyon, a ajuns la Paris în , unde a lucrat pentru prima dată pentru Louis Leramber Până în , la de ani, el a primit deja titlul de sculptor al instanței, iar în a fost numit profesor la Academia de la Paris În , a stat în fruntea academiei Kuzevo a fost cel mai de succes dintre sculptorii din epoca Louis XIV: a primit un salariu anual de mii de livre și a ridicat o întreagă generație de sculptori, inclusiv nepotul său Nicolas ( - ) și Guillaume la The Elder Bush ( - ) Astfel, el a avut cel mai direct impact asupra sculpturii franceze din secolul al XVIII -lea Un număr imens de portrete sculpturale Kuaise arată cu cât de bine a studiat natura; Nu a recurs niciodată la idealizare în portretele sale, dar a știut să găsească imaginea cerută cu ajutorul unui costum, un gest expresiv sau introducerea într -un portret al elementelor clasicilor Deci, de exemplu, el a îmbrăcat ducesa de Burgundia Maria-Adelaid Savoy în vechea haină romană a zeiței Diana Relief monumental Gypsum Jean-Batist Tubby Alegoria prudenței Partea pietrei de mormânt a cardinalului Mazarini bronz, înălțime cm Institutul francez, Paris La Pedri melancolie marmură Versailles, Palace Park Etienne le ongr aer marmură Versailles, Palace Park Placă Ganyaed marmură Versailles, Palace Park „Triumful lui Ludovic al XIV -lea” (vezi P ) - una dintre cele mai semnificative lucrări ale Kuazevo - a fost făcută ca parte a decorației zidurilor războiului din Palatul Versailles Performanța regelui pe câmpul de luptă seamănă cu scenele apoteozei, iar Louis apare aici ca un conducător divin, moștenitorul lui Caesars După ce a analizat distanța și în viitor, acest cuceritor al dușmanilor așteaptă coroana câștigătorului din mâinile victoriei apărute deasupra capului său Kuzevo a efectuat o serie de pietre de mormânt la ordinele aristocrației instanței, inclusiv ministrul Kolbert și cardinalul Mazarini (vezi stânga) În formă, seamănă cu pietrele de mormânt regale din secolul al XVI-lea în Saint-Denis Îmbrăcat într -o haină de lux, cardinalul este înfățișat îngenuncheat pe un sarcofag extrem de situat, iar Putto s -a așezat în apropiere, ținând fascia de licență în mâini Atât figurile de marmură, cât și alegoriile de bronz ale virtuților seamănă cu munca timpurie a lui Kuzevo însuși, deși două dintre acestea din urmă au fost create de sculptori de Etienne Le Ongrom ( - ) și un tub gelos al tubului ( - ) Deși sculpturile de grădină din Kuzevo au ajuns adesea la copii simple ale lucrărilor antice, el a reușit totuși să scape de lipsa de viață și de severitatea caracteristică opiniilor Academiei Pe lângă semnificația istorică, lucrările sale (care astăzi totalizează aproximativ două sute de lucrări cunoscute) oferă, de asemenea, informații suplimentare despre cultul regulii divine din jurul lui Ludovic al XIV -lea La fel ca fratele său, Nicolas Kust, care a fost nepotul și studentul lui Antoine Kuzevo, Guillaume din cel mai mare a lucrat și cu acest maestru la un moment dat Între și , a studiat la Roma și la întoarcerea în Franța în a devenit Rene-Michel Slotz Tombstone of Lange de Zherzhi, marmură Capella St Ioan Botezatorul Saint-Sulpy, Paris Opus în partea de sus: Edme Bushardon Fântână pe strada Grenel, Paris, - Figura din Paris înconjurată de alegorii despre râurile fânului și Marne Marble, înălțimea de aprox CM Street Grenel, Paris Academia Nom de Arte Plastice, a cărei președinte a devenit în „Damot of the Horse” este lucrarea sa remarcabilă (vezi P ) Inițial destinat Palatului Gauze și astăzi decorarea zonei de consimțământ la începutul Champs Elysees Calul se cinci și o persoană o ține de profunzime în aproape teatrul Această lucrare ar trebui să simbolizeze natura, strâns ținută de mâinile omului Maneta și părul rămân un element de bijuterii în spiritul Rococo Edme Bushardon ( - ) Elevul Bush, în activitatea sa, a combinat mai târziu rococo francez cu elemente clasice formale, venind la versiunea timpurie a neoclasicismului Principala sa lucrare este fântâna de pe strada Grenel din Paris (vezi mai sus) este încorporată în structura fațadei clasice cu coloane Structura acestei compoziții sculpturale datează din pietrele de mormânt din Capela Medici din Florența Lucrarea Renee-Michel din micul ( - ) are încă influența principiilor formale ale barocului roman; Sculptura lui poate fi comparată cu stil cu modul pre -clasic al lui Bushardon Născut în familia artistică franceză de imigranți din Flandra, a studiat cu tatăl său Sebastien Sitter ( - ) Înainte de a obține o bursă de la academie A devenit un sculptor independent la Roma între și Principalele sale lucrări au fost finalizate în acest moment Printre ei, compoziția de marmură „Sf Bruno refuză episcopia” în Catedrala St Petra ( - ) și Mausoleum Alessandro Gregorio Marchez Caponi în Biserica San Giovanni dei Fjorentini ( - ) La Paris, a lucrat cu frații săi Sebastien Antoine ( - ) și cu câmpul Ambruise ( - ), în principal, peste decorarea palatului Singura sa lucrare monumentală în această perioadă a fost piatra de mormânt a lui Jean-Batista Lange de Zherzhi ( ) în Biserica Saint-Sulpis din Paris (a se vedea stânga) Guillaume până la tufiș, seniorul de cai marmură Înălțime aprox cm Louvre Paris Opera sculptorului parizian Jean-Batist Pigal ( - ) reflectă trecerea de la estetica rococo la neoclasicism În lucrările sale, vom observa contrastul dintre naturalismul aproape complet în transmiterea detaliilor anatomice, pe de o parte, și forme clasice moi și linii drepte clare ale lui Ludovic al XIV -lea, pe de altă parte Studiind cu Robert Le Lorren, în , Pigal a lucrat în atelierul lui Jean-Batista Lemoan II; Anul următor a plecat în Italia La trei ani de la întoarcerea sa, în , a devenit membru al academiei În , a fost numit profesor și, în sfârșit, în - și -a ales președintele În lucrarea sa, Pigal a căutat să combine individualitatea cu idealizarea cu umanitatea neschimbată a imaginii Acest lucru devine destul de evident atunci când privim bustul portretului lui Didro ( ) sau la figura de ședință a lui Voltaire, creată cu un an mai devreme Același lucru poate fi văzut în piatra de mormânt a lui Henri-Claude d'Artruru, care se află în Catedrala Notre Dame din Paris (vezi mai jos) Corpul epuizat este ultima dată când încearcă să iasă din sicriu, dar moartea acoperită cu Savan ține clepsidra în care a expirat timpul și lumina în mâinile îngerului păzitor, stând lângă sicriu, decolorat departe Deși există caracteristici ale baroului Memento Mori - o amintire a membrului existenței umane - această compoziție, cu toate acestea, este complet atipică pentru monumentul memorial baroc Cifrele sunt amplasate pe O distanță suficientă unul de celălalt și această circumstanță ca în oglindă reflectă restricții în gradul de implicare a privitorului în complot Deși Jean-Batist Lemuan II ( - ) a primit un mare premiu la Academia Regală în , iar mai târziu a fost ales președintele său, istoricii de artă l-au numit un sculptor de excepție al Rococo francez doar în secolul XX Fascate de ideile de Diderot și clasicism, criticii moderni au văzut în busturile sale doar abilitățile modeste ale portretului, care, în orice caz, nu au făcut -o El s-ar putea compara cu talentul studentului său Jean-Antoine Gudon ( - ) Bustul contelui de la Tour d'Avern, depozitat la Frankfurt (vezi dreapta) este remarcabil pentru dualitatea care poate fi observată într -un aspect sever, și draperie aproape pitorească și moliciune a trăsăturilor faciale Cum se apucă portretul expresia zborului, foarte caracteristică lucrării lui Lemoan; O astfel de interpretare diferă de activitatea inerentă a portretelor de judecată ale rigidității și pompei În același timp, portretul contelui de la Tour, făcut în maniera Rococo franceză, în niciun caz nu contrazice viața stilului de viață al unei aristocrații de înaltă educare a Curții Franceze Secolul XVIII În Frankfurt este un bust al lui Mademoiselle Cerva, realizat de cel mai capabil student al lui Lemoan-Jean-Antoine Gu-Don Această lucrare este și mai ambiguă În unele privințe, portretul este detaliat cu atenție: de exemplu, în dantela frumoasă a decolteului, dar peste tot - indiferent dacă este o față sau o îmbrăcăminte - compoziția este cu atenție stilizată și generalizată Coafura este destul de neobișnuită și creează un nou element expresiv; Sculptorul a obținut impresia că fiecare păr individual este vizibil Multe lucrări ale lui Gudon din perioada timpurie a creativității au reflectat tendințele naturaliste, dar, în același timp, își dezvăluie dorința pentru canoanele estetice ale clasicismului Activitatea furtunoasă a lui Gudon l -a adus nu numai în Italia și Germania, ci chiar și în - în America, unde a lucrat la monumentul memorial al lui George Washington În ajunul noului secol, lucrările sale au fost în esență mai mult transformate în viitor decât în ​​trecutul istoric, dar totuși conțineau cunoașterea și înțelegerea expresivității artistice a artei clasice Jean-Batist Pigal Piatra de mormânt a lui Henri-Claude d'Artruru, marmură Catedrala Notre Dame, Paris Jean-Batist Lemuan II Contele de la Tour d'Arbern, marmură, înălțime cm Libighouse, Frankfurt Jean-Antoine Gudon Mademoiselle Serb, marmură, înălțime , cm Libighouse, Frankfurt Hendrick de Ceiser Piatra de mormânt din Wilhelm I - Marmură și bronz, înălțime cm Biserică nouă, Delft Art Que I IIIP senior Anton de Greff marmură Regal Museum, Amsterdam Sculptură barocă în Olanda și Belgia După separarea Olandei pe o bază religioasă în secolul al XVII -lea, doar un sculptor al nordului protestant a obținut faima internațională A fost Hendrick de Ceiser ( - ) -Culptor și Arhitect, care au devenit ulterior arhitectul principal al orașului din Amsterdam Munca sa în domeniul sculpturii și arhitecturii datează din moștenirea manierismului italian, dar în stilul operei sale sunt aproape comparabile cu lucrările unui astfel de sculptor remarcabil, precum, de exemplu, Adrien de Wrise După moartea lui Hendrick de Ceiser, capodopera pe care a început -o - piatra de mormânt a lui Wilhelm I Orange, comandată în și instalată în noua biserică din Delft - a fost completată de fiul său Peter (vezi în stânga sus) Într -un pavilion luminos și bogat decorat, figura înclinată a conducătorului este adiacentă portretului său făcut în bronz; O figură alegorică de glorie este plasată la picioarele decedatului Potrivit spiritului puritan, nici una dintre cele patru figuri de bronz situate în nișele laterale, personificarea principalelor merite ale decedatului, nu este complet sau parțial dezbrăcată Hendrick de Caiser nu a găsit o școală și a învățat foarte puțini sculptori; După moartea sa, artiștii din pământurile din sud s -au grăbit spre nord Mulți maeștri olandezi, de exemplu, Jan Van Van, Peter-Denis Plumir, Egid Vergelst, Gilelm de Grof, Gabriel Group, Peter Vershaffelt, au lucrat în principal în afara țării și la atelierul lui Kvellin, condus de Art Kvellin Senior ( - ) - Cel mai remarcabil sculptor olandez al secolului al XVII -lea - a fost cel mai semnificativ fenomen din sculptura Olandei din această perioadă Născut în Anvers și studiat cu tatăl său Erasmus Kvellin ( - ), a lucrat pentru prima dată cu Francois Dukeenaa la Roma, iar la întoarcerea la Anvers în , a intrat în cercul lui Rubens În , Kvellin a ajuns la Amsterdam, unde a rămas ani; Acolo a creat reliefuri alegorice și patru figuri de cariathid pentru Palatul orașului Bustul lui Anton de Greff semnat de el (vezi dreapta sus), legat de această perioadă, reprezintă un membru al prenumelui de guvernare în îmbrăcăminte și poză oficială Principala contribuție a lui Kvellin la istoria artei este aceea că a reușit să exprime filozofia estetică a artistului Peter Paul Rubens prin intermediul sculpturii Cel mai cunoscut reprezentant al Faderbe - Luke Faderbe ( - ) în Mechelene Lucas Faderbe Piatra de mormânt a arhiepiscopului Andreas Krugen Până în Detalii, marmură Catedrala Mechelenului Vârsta de ani a venit la Atelierul Rubens și a lucrat cu el timp de trei ani Ca Kvellin De asemenea, Faderbe a urmat stilul lui Rubens atât în ​​miniaturile sale de bronz, cât și în lucrări mari Modul său eclectic distruge raportul dintre proiectarea compoziției și locația cifrelor, iar acest lucru se observă mai ales în lucrările sale de scară mare, unde influența Berninini este vizibilă Vocalul arhiepiscopului Andreas Kruzeen din Catedrala din Mechelen (vezi Deasupra stânga) înfățișează un episcop într -o haină completă Genunchii îngenunchează înaintea figurii lui Hristos în picioare Mitra lui se află în fața lui, iar în spatele lui Chronos este un simbol al trecării vieții Principala ocupație a lui Faderbe a fost activitatea sa de arhitect șef al Bisericii Madonna Hanswike din Mechelen Vergult Rhombout ( - ) a fost, de asemenea, originar din Mehelene; În , a lucrat împreună cu Arth Cvellin la decorarea Palatului orașului din Amsterdam Curând, împreună cu acest stăpân, el a câștigat gloria portretului olandez de frunte al celei de -a doua jumătăți a secolului al XVII -lea și a apelat adesea la ordine pentru crearea de pietre de mormânt în toată țara Printre numeroasele sale lucrări se numără piatra de mormânt a lui Johan Polyander Van Kerhoven din Leiden (vezi P de mai sus), care este considerată una dintre cele mai bune lucrări ale sale Defunctul este prezentat aici în poziția unui vacanță, sprijinindu -și capul pe mâna stângă Acea Ca sculptor, el și -a înfățișat fața și mâinile, precum și detaliile transmise naturalist Distribuie Vergulst Piatra de mormânt a lui Johan Polyandra Vankerhoven, marmură Biserica Sf Petra, Leiden Mai jos și opus: Hendrick France Verbrugen Departamentul și detaliile sale (Moartea și Eva înainte de exil din Paradis), - Oak, Gilding Înălțime aprox cm, lățime aprox Adâncime de cm aprox cm Biserica Sf Michael și St Goodula Bruxelles Așteptarea și părul, sugerează că avem înaintea noastră unul dintre cei mai remarcabili sculptori olandezi ai timpului său Printre realizările remarcabile ale sculpturii Olandei, desigur, este necesar să menționăm departamentele bisericești, despre care criticii de artă ocolesc de obicei atenția Decorarea navei centrale a Bisericii Sfintei Gudula din Bruxelles este o lucrare remarcabilă într -un plan artistic și ca mărime Înainte ca Hendrick Franc Verbryuggen ( - ) să fi primit acest ordin de la congregația iezuiților din Leven în , a lucrat la decorarea a numeroase biserici din Anvers, precum tatăl său Peter Verbryuggen ( - ) În planul său al departamentului din Biserica Sf Gudula, Verbrugen a decis să combine parcelele vechilor și noile testamente, reprezentând mântuirea și ispășirea Cadrul structurii este un trunchi masiv de copac, ramurile și ramurile care depășesc granițele baldachinului În partea din fața părții inferioare a departamentului, privitorul vede scena exilului lui Adam și Eva din Paradis; Sunt însoțiți de un înger, fluturând o sabie Respingând din modelul tradițional, sculptorul a completat compoziția figurii însoțitoare a morții Cu această scenă, o alta, prezentată pe cort, unde sunt așezate figurile Fecioarei și ale copilului lui Hristos Mama lui Dumnezeu personifică noua ajun, iar Hristos - Mântuitorul omenirii - ucide șarpele Flora și fauna sunt reprezentate în forma pământească obișnuită, iar baldachinul, susținut de îngeri, ca și cum ar fi crescut în sfera cerească Între ele se află locul predicatorului, forma sa seamănă cu contururile sferei pământești „Departamentul sub forma globului devine un loc în care Biserica este reprezentată pe pământ sub forma unei căi spre mântuire”, scrie Suzanne Geeze În , în Biserica iezuită din Leven, acest departament a fost transferat la locul său actual în Nicholas Stone Sr Piatra de mormânt a lui Sir William Pirla, marmură, figură în înălțimea umană Hatfield House, Hurtfordshire Sculptură barocă în Marea Britanie Dacă arta engleză din prima jumătate a secolului al XVII-lea a fost determinată în mare măsură de realizările arhitecturale ale artistului și arhitectului londonez Inigo Jones ( - ), sculptura acestei perioade a experimentat o influență puternică a maeștrilor care au fugit din continent, în special din Olanda, din războaie religioase și persecuție Unul dintre cei mai mari sculptori din acea perioadă a fost Nicholas Stone ( - ) din Wulbury, aproape de Exterter El a condus ultimii doi ani de studiile sale în atelierul artistului londonez Isaac James, care l -ar putea prezenta lui Hendrik de Ceiser în în timpul șederii de doi ani a acestuia din urmă în Anglia Stone a ajuns în Olanda împreună cu Hendrik ca asistent, a rămas acolo până în și s -a căsătorit cu fiica sa Keizer înainte de a se întoarce la Londra În atelierul sculptorului olandez, Stone a întâlnit lucrări cu demnitate artistică înaltă, care încă nu s -au întâlnit în patria sa și care trebuiau să joace un rol semnificativ în renașterea sculpturii engleze moderne, în special în partea monumentelor memoriale Stone a introdus tipul de figură mincinoasă, care nu și -a ridicat mâinile în tratamentul rugăciunii, așa cum a cerut canoanele tradiției sculpturale engleze Piatra de mormânt a lui Lady Elizabeth Kerie a creat Nicholas Stone Sr Piatra de mormânt a lui Lady Elizabeth Kerie, - marmură, figura în creșterea umană a Bisericii Stow Nain, Northhamptonshire Louis-France Rubiyak John Beyachier, marmură, în deplină dimensiune Colegiul Royal of Surgeons London Louis-France Rubiyak Piatra de mormânt a lui Sir Joseph și Lady Elizabeth Nightingale, marmură Westminster Abbey, Londra Chiar și în timpul vieții sale, el înfățișează decedatul întins pe o bază ridicată (vezi Stânga); Mâna dreaptă se sprijină pe pieptul ei Placa de marmură neagră creează un contrast simplu, dar spectaculos, cu o figură elaborată cu atenție Magnificul, realizat în toate detaliile, îmbrăcămintea corespunde naturalismului din imaginea feței femeii decedate, care reflectă tendința generală a timpului - de a înfățișa un portret simpatic al decedatului în locul unui monument pompos În piatra de mormânt a lui Sir William Kurla (vezi stânga), decedatul pare să doarmă, situat pașnic pe piatra mormântului, care abia se ridică deasupra solului Multe dintre inovațiile lui Stone au reînviat în mare parte sculptura Angliei din acea vreme De asemenea, a acționat ca arhitect și a colaborat și cu Ainigo Jones Fiul său Nicholas cel mai tânăr ( - ) a fost atât student, cât și asistent în atelierul său Două caiete supraviețuitoare vorbesc în detaliu despre viață, muncă și lucrări ale pietrelor Principalul sculptor englez Rococo a fost de fapt un francez născut în Lyon Louis-Franssoa Rubiyak ( - ), aparent, a studiat la Baltazar Permozer din Dresda, apoi cu Nicolas la Paris În , studiind la Academia Regală de pictură și sculptură, a ocupat locul doi în competiție, în care a servit o călătorie la Roma În jurul anului , a primit Hal în Anglia și acolo s -au căsătorit cu protestanta Katerina Helot Deja prima sa lucrare, ordonată de Jonathan Tiere, figura de ședință a compozitorului George Friedrich Handel ( ) - a fost un succes uriaș În loc de figuri mitologice tradiționale legate de muzică, Apollo și Orpheus - Rubiyak a ales să -și înfățișeze faimosul joc contemporan pe lire Prin abilitatea de compoziție și expresivitate, această lucrare poate fi considerată una dintre cele mai importante în rococo engleză; Este, de asemenea, unul dintre primele monumente de viață pentru o persoană de artă Printre celebrele lucrări ale lui Rubiyak se numără piatra de mormânt a lui Sir Joseph și Lady Elizabeth Nightingale ( - ) (vezi mai sus) Lady Elizabeth a murit în , ca urmare a unui avort spontan care a avut loc ca urmare a unei greve de trăsnet Fiul ei a ordonat o structură memorială în după moartea tatălui său Compoziția reprezintă o moarte care iese dintr -o boltă cufundată în întuneric și un fulger asupra unei leșine a lui Lady Elizabeth, în timp ce soțul ei, îmbrățișat de groază, încearcă în zadar să evite nenorocirea Ca multe pietre de mormânt din acea vreme, această lucrare a lui Rubiyak este o ilustrare a unui anumit eveniment, deși nu în forma obișnuită a poveștii despre mântuirea creștină a sufletului, ci reprezentând triumful morții Rubiyak este cunoscut ca un sculptor virtuos-portretist care a căutat mai mult la transferul realist al trăsăturilor individuale ale unei persoane decât la o imagine idealizată (vezi în stânga) Hans Krumper Duke Albrecht G Bavarian - Bronz, mai natural, Frauenkirhe Munchen Sculptură barocă în Germania și Austria de la sfârșitul XVI până la mijlocul secolului XVII După o perioadă de iconocratism protestant, care a fost curând înlocuită în limitele Sfântului Imperiu Roman, sub influența mișcării contra -reformare, la sfârșitul secolelor XVI și XVII, centrele de dezvoltare a artei au apărut în sudul Germaniei Acest lucru a fost cauzat în principal de necesitatea creării ansamblurilor sculpturale pe scară largă Maeștrii olandezi, care au acționat simultan ca arhitecți și ca sculptori, au încercat să unească organic aceste două domenii, ceea ce a fost parțial asociat cu pregătirea lor în Italia Sculptorul din Amsterdam Gubert Gerhard (aproximativ - / ), de exemplu, a lucrat în atelierul florentin din Jambolonia, până când a fost numit un comerciant bogat și proprietar al Băncii Fugger Gans pentru a lucra la proiectarea casei sale de țară din Kirkheim Fântâna acestei case este poate O structură monumentală de tip florentin la nord de Alpi De asemenea, Gerhard a primit ordin să construiască o fântână în onoarea împăratului Augustus, legendarul fondator al Augsburg (vezi dreapta), pentru a comemora de ani de la aniversarea orașului în Patru zeități râuri, situate de -a lungul marginilor fântânii, simbolizează patru râuri care curg în Augsburg, precum și rolul lor în comerț Figura de bronz a Arhanghelului Mihail, care plonjează dragonul (vezi dreapta), este încorporată în fațada Bisericii Sf Michael în Munchen, construit în - de arhitectul Friedrich Shustis, prin ordinul ordinului iezuit Statuia este o alegorie a unei sărbători asupra „ereziei luterane” Hans Krumper de la Vilelhaim ( - ) a lucrat în strânsă cooperare cu profesorii săi Gerhard și Shustisis La sfârșitul studiilor sale din , Krumper a mers pentru prima dată în Italia, iar doi ani mai târziu s -a căsătorit cu fiica lui Shustis În , a fost invitat ca sculptor al instanței la Curtea din Wilhelm V Probabil, nu fără influența relațiilor vaste ale tatălui său, în , el a fost numit și arhitect al instanței Fiind arhitect și sculptor, Krumper a unit aceste două arte atunci când a ridicat și restructurarea palatului de elector ceremonial de mare scară, decorându -l cu alegorii ale Valista Kardinal și figura patronului Bavariei din centrul fațadei (vezi dreapta) Mama lui Dumnezeu este reprezentată ca regina cerului, încoronată cu o coroană și ținând un scepter în mâna stângă Piciorul drept se sprijină pe o semilună, iar mâna dreaptă susține copilul cu puterea Conceput de Krumpper în , interpretat în și distribuit în bronz un an mai târziu Bartolomey Hungley, figura simbolizează statutul oficial al reședinței (și, prin urmare, întreaga domnie a lui Maximilian I), combinând elemente de evlavie și reprezentativ cu starea de spirit religioasă a contra -reformei Cifrele prinților din piatra de mormânt a pietrei de mormânt din Ludwig Bavarian (vezi stânga), făcute conform modelelor Krumper, au fost inițial destinate structurii memoriale a lui William V Au fost distribuite de Dionysus Freem și sunt probe magnifice ale artei turnării din bronz din Munchen Adrien de Vriez (aproximativ - ) a fost un alt flamand care a părăsit atelierul florentin din Dzhambolonya După ce a dobândit abilități formale de abilități aici, în a plecat la The Savoy Duchy, unde a devenit sculptor în instanță În perioada cuprinsă între și , stăpânul a construit două fântâni mari în Augsburg - o altă expresie a ambițiilor imperiale ale conducătorilor Acestea erau fântâna lui Mercur și Fântâna Hercule (vezi dreapta); Sculpturile de bronz în aceste compoziții au fost efectuate de Wolfgang Neidhart Jr Printre cele mai impresionante lucrări ale lui Adrien de Vriaz, se poate numi „Hristos of the Mourning” (vezi S , mai jos), completat de Ordinul Ducelui Karl von Lichtenstein, după ce artistul a devenit liderul sculptor la curte din Rudolph II în Praga Tipologia „îndurerii” așezată singur pe doloroză, Gubert Gerhard Arhanghel Mikhail, bronz, dimensiune mai naturală, fațadă vestică a Bisericii Sf Michael, Munchen Hans Krumper Patronul Bavariei, (?)Bronz, înălțime aprox cm Fațadă a Palatului Electorului, Munchen Gubert Gerhard Fountain Augustus, - Fragment de figuri de bronz, Augsburg Adrien de Vriez Hercules Fountain, - Figuri de bronz, Augsburg P P P P PP Hans Reichla Arhanghel Mikhail, - bronz, mai natural Fațadă Arsenal, Augsburg Adrien de Vriz Hristos se întristează bronz, înălțime cm Colecție de dukes Liechtenstein, vaduts Lăsând un loc pentru Putti așezat pe părțile laterale; De fapt, întreaga fațadă servește ca scenă pentru evenimentul înfățișat Abilitatea lui Reichla este și mai vizibilă în figurile de bronz ale compoziției crucifixului din altarul Bisericii SVV Ulrich și Afra (vezi dreapta și p , în stânga sus) Multe figuri de gesticulare locuiesc în spațiul vast al traversării mijlocii a templului Grupul sculptural, care este Hristos pe cruce, Fecioara jale și Maria Magdalen și Ioan Botezătorul, care se aflau pe părți, ar putea fi distribuite de maestrul din Wolfgang Neidhart Junior din vechea familie de turnătorie În interiorul bisericii târzii din Sf Ulrich și Afra sunt plasate de trei altare pe mai multe niveluri, ale căror sculpturi sunt tăiate din lemn (vezi dreapta) de către maestrul Weilheim Hans Degler ( - / ); Formele lor răsună sculpturile acum pierdute ale Bisericii Dominicane din Augsburg, care a fost construită în în stilul renascentist La înălțimea altarului care se întinde pe întreaga lățime, există un loc dedicat pentru Sfintele Daruri O secțiune centrală masivă sub forma unui arc triumfal clasic se ridică deasupra ei Acesta este nucleul compozițional al ansamblului; Pe părțile laterale din arcade mai mici, sunt plasați sfinți - martori ai evenimentelor Se putea vedea în prima foaie a seriei „Big Passions” ( ) Albrecht Dürer ( - ) Cu toate acestea, această compoziție nu servește ca un aranjament direct al imaginii lui Hristos, împrumutat dintr -o gravură pe lemn, într -o sculptură voluminoasă din bronz În timp ce Dürer voia să exprime ideea de a suferi și să o transmită după chipul lui Hristos cu rănile din coroana spinoasă, Adrien de Vriez arată suferința momentană a unei persoane care stă la sfârșitul lui Via Doloro-Zay, care corelează cu cerințele adoptate în cadrul contra-reformării Expresia suferinței pe fața lui Hristos este în conflict cu corpul său atletic, asemănându -se cu formele Apollo din Belvedere, ceea ce indică apartenența lucrării tranziției de la manierism la baroc La scurt timp după Adrien de Vriaz în Augsburg, Hans Reichla din Shongu (aproximativ - ) s-a stabilit, ceea ce a creat o serie de sculpturi de bronz restante Fiind și un student în Jambolonia, care, judecând după documentele păstrate, a lucrat în atelierul său din Florența din , a ajuns la Augsburg în , iar anul viitor a început să lucreze la statuia Arhanghelului Michael pentru Arsenal (vezi mai sus) , după ce a terminat acest lucru Lucrarea până la Înălțimea umană a depășit dimensiunile, figura arhanghelului stă cu o sabie prăbușită (pierdută) ridicată deasupra corpului unui Lucifer predispus, a cărui groază se reflectă într -o grimasă naturalistă dezgustătoare În mod clar, ecou cu compoziția făcută pe același complot de sculptorul flamand Guerhard, grupul sculptural al Reichla, totuși, ocupă mult mai mult spațiu, vorbind dincolo de nișă Cor cu compoziția răstignirii operei lui Hans Reichla Altars of the Work of Hans Degler, - Biserica Mănăstirii din Sfinți Ulrich și Afra Augsburg Hans Reichla Mama lui Dumnezeu îndurerat (Figura din compoziția răstignirii), Bronz, înălțime cm Biserica Sfinților Ulrich și Afra Augsburg împotriva: Yorg Zurn Altarul Fecioarei, - Lemn de var, nu pictat Biserica Sf Nikolai, Hubberlingen Ekbert lupul cel mai tânăr Tronul Altar (stânga) Figura unui înger cu o torță - (mai sus) Lemn, auriu Biserica Palatului Bukeburg Bucle Georg Persoană SE, aproximativ - Linden, pictură, înălțime cm coruri ale Catedralei Catedralei din Augsburg împotriva: Johann Junker Altarul Pasiunilor, aproximativ marmură alb -negru, Biserica Palatului Alabaster, Asafenburg Tia Un alt sistem de nișe se ridică deasupra frontonului intermitent al părții superioare, care la rândul său susține structura de deasupra acesteia Sublinierea ideilor spirituale ale contrareformării contra -reformare, principalele subiecte ale acestui altar, în special principalele sărbători ale anului creștin - Crăciunul, Paștele și Rusalii, sunt reprezentate în arcadele alocate compozițional În alte părți ale Germaniei, primele altare mari au fost finalizate înainte de cei treizeci de ani de război; Ei pot fi considerați descendenții altarului Hans Degler din Augsburg Altarul magnific al Fecioarei din Biserica Sf Nicholas din Huberlingen (vezi P ) a fost creat de Studentul lui Degler, un carcasă de lemn de la Jorg Derna de la Waldzee (aproximativ - ) între și Deasupra figurilor care alcătuiesc scena de anunțare, se deschide arcul central cu imaginea scenei de închinare a păstorilor Încoronarea Fecioarei este înfățișată deasupra ei și este vizibilă și mai mare statuia Sfântului Patronului În ciuda dimensiunii enorme și a influenței încă vizibile a caracteristicilor altarelor cu dimensiuni târzii, acest uriaș ansamblu sculptural conține noi soluții de iluminat și forme Scena perversă este un spațiu voluminos, saturat, în care sculpturile par să intre în comunicare între ele Figurile de lemn nedeclarate continuă tradiția germană de sculptură a lemnului Această lucrare este o etapă de tranziție de la altarele goticului târziu la baroc înalt Dimpotrivă, altarul, creat în jurul anului pentru Biserica Palatului din Asafenburg de către sculptorul principal al Franconiei la începutul secolului al XVII -lea de Johann Junker (aproximativ - după ), aduce trăsăturile influenței puternice ale târziu - Formularele ratate Materialul de aici era marmură roșie și neagră; Multe figuri alabastice care umplu celulele celulare indică o „frică de gol” caracteristică manierismului La începutul secolului al XVII -lea, multe case mari și biserici au fost construite în Germania și chiar în regiunile protestante, unde prinții seculari aproape peste tot s -au însușit posesiuni bisericești, construcția de noi palate a oferit sculptorilor oportunități nelimitate Curtea conducătorului din Bukeburg, de exemplu, a devenit un important centru de artă independent în timpul unei renașteri culturale în domeniul Veserului Trei reprezentanți ai lupului familiei artistice - Ekbert cel Bătrân, fiul său Ekbert cel mai tânăr (d Aproximativ ), precum și Jonas - au lucrat la situația și decorarea palatului din Bukeburg În Biserica Palatului, îngenuncheată, înfățișată în îngerii cu dimensiune completă susțin altarul (vezi P ), ținând lămpi arzătoare în mâinile lor Această compoziție a fost creată între și , cum ar fi figura lui Venus de pe „ușile zeilor” din Sala de Aur În acest plan, Ekbert, cel mai tânăr, pare să poată traduce manierismul german sub forma stilului barocului local timpuriu Ca și în multe alte locuri, dezvoltarea ulterioară a acestui stil a fost reținută de un război de treizeci de ani Cu toate acestea, Georg se bucle de la Vilekhaim ( / - ), - probabil cel mai remarcabil și faimos sculptor german - a reușit să evite uitarea A studiat, aparent, tutorele său al sculptorului Bartolom Stein-le; Călătoriile ca artist rătăcitor l -au adus din Munchen (aproximativ ) în Olanda, apoi la Paris, înainte de a merge în Italia pentru o perioadă lungă de timp La Roma, s -a întâlnit îndeaproape cu sculptorul flamand Francois Dukeenois și artistul Antonis Van Dikom Stăpânul a creat multe sculpturi într -un copac și bronz, care sunt marcate de bogăția tehnicilor baroce folosite, dar în același timp păstrează o anumită rigiditate a mișcărilor, așa cum se poate observa în statuia sa „CE OM” (vezi mai sus) Buclele au lucrat, de asemenea, în domeniul plasticului mic și sculptură pe lemn și fildeș, creând propriul său stil individual aici, care, în multe privințe, este chiar mai interesant decât lucrările sale de scară mare În , buclele au făcut o altă călătorie în Olanda, unde a creat un bust de teracotă din Rubens În timpul asediului lui Augsburg anul viitor, treizeci de trei bucle de ani au fost printre cele douăsprezece mii de victime care au murit din cauza foamei și a bolilor Susus gller Crucifixion (dreapta) Mama lui Dumnezeu îndurerat (mai jos) - Lemn, auriu, înălțimea figurii lui Hristos cm Catedrala din Bamberg A doua jumătate a secolului XVII În timpul războiului de treizeci de ani, lucrările la crearea unei sculpturi mari în multe locuri s -au oprit efectiv Sculptorul de la Frankfurt Eustus Glesker (născut între și , d ) a reușit să primească primul ordin de scară mare în Franconia în în anul încheierii unui tratat de pace (evident, la recomandarea lui Matthias Merian cel mai tânăr cel mai tânăr ) Pentru noul design al Catedralei Bamberg în stil baroc Glesker s -a născut în Gamelin, dar perioada sa timpurie nu se cunoaște suficient Este imposibil să se stabilească exact un an de la naștere, iar informațiile pe care le -a mers mai întâi în Olanda, și apoi în Italia, sunt trase din singura sursă - forța de muncă a lui Zandrart Apariția neașteptată a acestui sculptor pe scena artei în perioada în care activitatea creativă a contemporanilor săi aproape că a încetat, până de curând, a fost extrem de artistică Martin și Michael Zurn Sfinții cavaleri Florian (mai sus) și Sebastian - Lemn, înălțimea figurii Sf Florian cm, figuri Sf Sebastian Vezi Galeria Sculpturii, Muzeul de Stat, Berlinul Benzi Această dezordine a fost și mai intensificată datorită faptului că doar câteva capodopere ale sculptorului au supraviețuit până în zilele noastre, dar au și o calitate uimitor de înaltă Ținând cont de lacunele inevitabile din cunoștințele noastre despre acest stăpân, „crucifixul” său (vezi în stânga) poate fi considerat una dintre lucrările sale principale Chiar și din punctul de vedere al istoricului de artă, această lucrare este dificil de clasificat pentru orice stil specific Cunoașterea sculptorului cu arta romană afectată de manierism în anii - s-a manifestat cel mai evident în figura Maicii lui Dumnezeu din grupul „Crucifix” Nu numai în interpretarea corpului distins sub haine, ci și în poza Fecioarei, motivul Figura Serpentinata este vizibil Concentrația stresului intern în care a înghețat cifra jalnică sugerează o împrumut direct al principiului clasic al contraatpostului Detaliile anatomice ale părților goale ale corpului sunt foarte naturaliste, ca în figura Sf Sebastian în Florența făcută din fildeș (vezi P , mai jos în dreapta) Aici Glesker descoperă din nou talentul artistic remarcabil, precum și cunoștințele exacte ale monumentelor sculpturale ale antichității și ale renașterii italiene „Sfinții cavaleri” monumentali ai altarului bisericii parohiale din Wasserburg pe Inna, sculptate din lemn de Martin Zurn ( / -Pass ), dimpotrivă, se încadrează complet în tradiția goticului german Aceste cifre au fost scoase din biserică în secolul al XIX-lea și au fost considerate pierdute până la mijlocul anilor ' , când au fost găsite într-unul dintre hotelurile din California, de unde în au fost achiziționate de muzeele de stat din Berlin Cifrele au primit ordin să îndeplinească jurământul dat de locuitorii din Vassen-Burg în Plaga , când s-au angajat să actualizeze complet biserica parohială și să ridice noi altare Lucrarea a fost încredințată lui Martin și Michael Zurns care au ajuns din Swabia, care locuiau în apropiere în orașul Zeon „Sfinții cavaleri” ai fraților Zurn, care erau foarte diferiți de sculpturile lui Glesker, nu prea aveau legătură cu idealurile frumuseții corpului uman inerent în sculptura clasică Imaginea trăsăturilor faciale și a părților corpului din aceste figuri din lemn nu s -a corelat cu urmărirea strictă -up prin proporții anatomice și transmiterea exactă a naturii În esență, ele sunt o relicvă a tradiției medievale în sculptură, unde accentul principal este pus pe caracteristicile spirituale ale sfântului în prezentarea vieții sale Aceste lucrări (ale căror caracteristici sunt atașate la majoritatea lucrărilor sculpturale contemporane din sudul Germaniei) arată cât de mult depindeau activitățile maeștrilor de sistemul existent de bresle meșteșugărești „Faptul că Coranurile și alți sculptori nu s -au concentrat niciodată pe internațional Tendințele în artă și poate nu au încercat niciodată să facă acest lucru, sunt explicate exclusiv de factori socio-economici În centrul bunătății lor materiale, a aparținut breaslei artizanilor, care a servit drept cea mai bună recomandare în cercurile burgher ”, scrie Klaus Tsoege von Man -mansa Thomas Schwanthal /Altarul Khvoynii, - lemn, pictură și auriu Biserica Sf Wolfgang pe Abergers, Salzkammerg Mai jos în stânga: Minrad Guggenbichler Sf Sebastian, aproximativ copac pictat, mai puțin decât Muzeul de dimensiuni naturale Mondzey Mai jos în centru: Minrad Guggenbichler Sf Roch Aproximativ copac pictat, mai puțin decât Muzeul de dimensiuni naturale Mondzey Mai jos în dreapta: Minrad Guggenbichler Hristos în spini Aproximativ Copac pictat, dimensiune mai puțin naturală, fostă biserică a mănăstirii Mondzey Toffel Astfel, instruirea în ateliere a fost mult mai puțin concentrată pe canoanele academice decât pe o tradiție meșteșugărească locală Drept urmare, înalții patroni (aristocrație sau burghezie bogați) au preferat artiști străini din Italia și Olanda Cu toate acestea, activitatea unor astfel de sculptori ar putea avea avantaje mari, iar acest lucru poate fi văzut în sobrietatea și precizia cu care stăpânul este de acord cu conținutul și apariția activității sale cu numirea altarului În octombrie , numele omului de pe râul Tin a fost înscris în Cartea căsătoriilor Bisericii parohiale de pe RID, care a dat începutul întregii dinastii de sculptori, care au lucrat mai mult de de ani în timpul vieții din cinci generații Hans Schwabenthalr (aproximativ - ) a lucrat în stilul sculptorilor din Munchen Court Krumper și Degler; Primul care a folosit acest mod în Reda și l -a învățat pe fiul său Thomas În ciuda faptului că Thomas Schwanthalr ( - ; și -a schimbat prenumele din ) intenționat să devină preot, la vârsta de douăzeci și doi de ani, a fost obligat să accepte profesia tatălui său Cu toate acestea, el a câștigat o reputație ridicată în rândul concurenților și rivalilor săi doar după căsătoria cu un reprezentant al uneia dintre familiile bogate Burgher și a obținut ordine mari Pentru munca în costumul Petenfirst, Atsbakh, Ungenakh și Haga, invitații la Salzburg, Creesmuster și Lambas, la mănăstirea Monasa și Biserica Sf Wolfgang pe Aberces și Biserica mănăstirii din Augustintsev din Reicers-Berg pe Inna „Tristul său Madonna” din templul din Andorf, lângă Sherding, este îmbrăcat în haine grele care se încadrează, ale căror pliuri sunt susținute de îngeri care personifică protecția divină pentru credincioși Iconografia compoziției datează din medie Maestrul Salzburg (Waldburg?) Altarul încoronării Mariei WOOD, PICTURI ȘI GILDING Fosta Biserică a mănăstirii din Monzee Neek Law, care a permis femeilor nobile să ofere un adăpost de salvare sub podelele hainelor lor pentru persecutate, dacă se îndrepta spre ajutor; Această practică juridică a fost deseori atribuită simbolic femeilor și mai ales mama lui Dumnezeu Johann Meinrad Guuggenbichler ( - ) a continuat tradiția sculpturii din lemn a lui Schwantaler, care lucrează din într-o mănăstire din Mondze Din atelierul său, pe care l -a fondat acolo în , au apărut numeroase sculpturi din lemn policrom Îmbrăcăminte și corpul uman, folosit de bătrânii stăpâni ca mijloc de exprimare a unei stări spirituale interne În jurul anului , personajele, ale căror experiențe spirituale au fost transmise la faldurile cu probleme de îmbrăcăminte și la patosul crescând de gesturi, au fost aproape transformate; Din accentul pe martiriu și suferință, sculptorii au început să continue clar la transferul frumuseții (vezi stânga) În același timp, Huggenbichler folosește forme, cu viața sa deplină și draperia fluturând, ca și cum ar confirma credința comună că sculptura barocă este, în esență, „îngeri dolofani” Nu este Matthias Rauhmiller Piatra de mormânt a lui Karl von Mitternich și un fragment (dreapta), aproximativ Marmură, mai naturală Frauenkirhe, Trir Mai puțin, în lucrările lui Guggenbichler, vedem o întruchipare strălucitoare a caracteristicilor sculpturii baroce a regiunii alpine Înainte ca Matthias Rauhmiller ( - ) de la Radolfell, pe Lacul Constance, să înceapă să lucreze în regiunea Rinului, a lucrat la ordine în Olanda și Anvers, unde a întâlnit Rubens și împrejurimile sale Cu puțin timp înainte de a se stabili în Austria, în a creat piatra de mormânt a lui Karl von Metternich (a se vedea partea de sus și dreapta) în Trira Această lucrare impresionantă descoperă o abordare complet nouă, dezvoltată de germanul înalt baroc, în raport cu sculptura memorială Figura decedatului, mințită cu o privire absentă, evident, imediat după ce a citit cartea, consolidează sentimentul momentan al ceea ce se întâmplă Ridurile de pe frunte exprimă gânduri, părul cad liber pe ambele părți ale capului Se pare că mâinile cu vene umflate tocmai întoarsese pagina Chiar și magnificul Regalia și Insignia s -au mutat după gestul său Toate convențiile judecătorești obligatorii sunt încălcate aici în favoarea Iiau i lipy ic il " Împăratul Leopold I și alegoria credinței Detaliile coloanelor „ciumei”, marmură, valoarea naturală a Graben, Viena Coloana Trinity sau coloana „Plaga”, Viena Gravură Nessentaler, în partea de jos: Iiau i și Peter Strudel Mama lui Dumnezeu se jelește Altar Crypts, - Biserica Kapucinov, Viena Arată persoanei însuși și sentimentele și acțiunea sa imediată Un an mai târziu, deja la Viena, Rauhmiller a creat faimosul bol de fildeș semnat de el pentru complotul „răpirea Sabinelor”, care este acum păstrată în colecția Ducelui de Liechtenstein din Vadutsa În , el a efectuat un model de teracott al figurii Sf Ioan Nepomuk, așezat la capătul podului Carlov Această imagine pioasă a servit ca model pentru nenumărate imitații Printre lucrările târzii ale sculptorului se număra o coloană de Trinitate la Viena La fel ca „Sfinții cavaleri” din Wasserburg, coloana Trinității sau coloana Morovoy („Chum”) (vezi mai sus) este un monument extrem de semnificativ Instalată în Graben la Viena, ea a fost construită în urma jurământului împăratului Leopold I în pentru a ridica o coloană în onoarea Sfintei Treimi pentru a pune capăt epidemiei de ciumă Intenția inițială a lui Matthias Rauhmiller a fost să înlocuiască o coloană de lemn anterioară creată de Johann Fruvirt ( - ), Marble, dar asediul orașului de către turci și moartea sculptorului în nu a permis această intenție Ulterior, a fost adoptat proiectul lui Johann Fisher von Erlah ( - ) și Lyudoviko Burnachini ( - ), conform căruia a fost construită coloana Baza triunghiulară simbolizează trinitatea și fiecare parte este dedicată unuia dintre Matthias Steinl Cea mai sfântă fecioară (vedere frontală și în urmă), copac, auriu, înălțime Vezi Libighouse, Frankfurt Ergott Bernhard Bendl Sf Ioan Evanghelistul, copac pictat, înălțime cm Muzeul Național German, Nürnberg împotriva: Andreas Gateway Statuia de cai a electorului Friedrich Wilhelm i Brandenburg, - bronz, înălțime cm, piedestal de piatră înălțime cm setare Șase reliefuri „istorice” care înfățișează personajele biblice au fost făcute de Johann Ignateset Bendl conform instrucțiunilor lui Fisher Burnachini a dat coloanei apariția unui obelisc îndreptat spre cer, iar Paul Strudel ( - ) a efectuat sculpturi monumentale la baza structurii Pe partea din față se află alegoria credinței, în care ciuma este plonjată de o figură feminină, iar un împărat îngenuncheat, care se roagă pentru intervenție divină, este descrisă de sus Construcția coloanei a devenit o sumă imensă - la șaptezeci de mii de florini și a fost finalizată în ; Consacrarea structurii a avut loc în Ideea îndrăzneață a compoziției „concepției imaculate” a sculptorului de la Curtea Vieneză Matthias Steinl ( - ) este un alt exemplu minunat de baroc austriac (vezi stânga, acum în Frankfurt) - este făcută sub formă a unei schițe Pe baza piciorului drept de pe semilună, care se echilibrează pe minge Figura ei nu se supune legilor atracției, stând într -o poză nefiresc curbată, așa cum este prescrisă de principiile manierismului italian Ca o femeie apocaliptică în Apocalipsa ( ) Este înconjurat de douăsprezece stele În urma perspectivei Privirea privitorului se grăbește în spatele hainelor înfiorătoare și transformarea substanței fizice, care creează impresia de dematerializare completă În spatele figurii arată doar un nor care se ridică pe cer În sistemul figurativ al contraformei contra -conformă, concepția imaculată reprezintă simbolul principal al Bisericii Catolice, care în casa Habsburgului a devenit parte a tradiției de a se închina Fecioarei Versiunea monumentală a compoziției, realizată în bronz, nu a fost finalizată și trebuia să facă parte dintr -un ansamblu extins, evident S -a bazat pe o cifră aurită de la Frankfurt; Apărarea ei divină a fost să protejeze Viena de ororile asediului turc Ergott Bernhard Bendl ( - ) a fost din Plarkirkh-on în Bavaria de Jos și a fost instruit cu tatăl său A petrecut șase ani în rătăciri, lucrând pentru închiriere, înainte de a se stabili la Augsburg, unde în a primit statutul de maestru în breasla sa Lucrările sale sculpturale au un grad atât de ridicat de perfecțiune, încât chiar și în secolul XVIII a fost comparat cu Sf Gheorghe „Sf Ioan Evanghelistul” (vezi stânga) face parte din grupul sculptural al celor patru evangheliști, Sf Pavel și figura Mântuitorului din Biserica Sf Gheorghe din Augsburg ( ) În poziția vizitatorului Cu capul ridicat, evanghelistul este înfățișat în momentul inspirației divine când și -a scris Evanghelia În mâna stângă, el ține o carte deschisă cu inscripția din Verbum -ul lui Ceno Erai (la început a existat un cuvânt); În mâna dreaptă, deține un instrument pentru scris (acum pierdut) Pardoselile largi ale hainelor sale îmbunătățesc patosul compoziției Acest mod a pierdut treptat popularitatea Și în secolul XVIII, Bendl s -a îndepărtat treptat I Johann Maureitz Greninger, Johann vp iyy im Gruninger și Gottfried Laurents Pictor Mormântul episcopului Friedrich Christian von Pustenberg A început în Catedrala de marmură și alabaster, Munster Secolul XVIII și sculptura rococo Printre sculptorii și arhitecții europeni remarcabili din pauză a secolului s-a numărat Andreas Schluter (aproximativ - ) Care era de la Danzig (acum Gdansk) Arta sculptorului, a studiat cu Christoph Sapovius În arhitectură, el a fost autodidact În perioada cuprinsă între și , el a fost ocupat în numeroase proiecte din Varșovia, dar în s -a stabilit la Berlin și a devenit sculptorul de la Curtea Electorului Brandenburg Al lor Maestrul a efectuat maestrul lucrare sculpturală și arhitecturală la Berlin În , a fost scos din postul de arhitect al instanței și a părăsit Berlinul la Sankt Petersburg la invitația țarului rus A murit acolo în Cea mai faimoasă lucrare sculpturală a Gateway -ului este statuia ecvestră monumentală a electorului Friedrich Wilhelm I de bază În Berlin (vezi S ) Ea nu a fost doar una dintre cele mai cunoscute statui ecvestre ale Baroque, ci și primul monument de cai de cai din Germania Poza regală a electorului, care cu puterea sa restrânge energia calului, a adăugat glorie conducătorului Personificarea puterii politice și a puterii lui Brandenburg Monumentul a fost ridicat inițial pe axa autostrăzii principale a orașului pe un pod lung, perspectiva căreia a dus la poarta regală a palatului din Berlin La poalele acestuia, sunt înfățișați patru sclavi, simbolizând diverse temperamente care au fost efectuate în tradiția Renașterii târzii de către alții Sculptori Permozer Balthazar ( - ) de la Khimgau timp de paisprezece ani (din până în ) a trăit și a lucrat în Italia, înainte de a deveni sculptorul instanței de judecată a Curții Dresda La începutul carierei sale, a lucrat la Veneția Roma și Florența Bernini a avut o influență decisivă asupra activității sale, dar multe lucrări sculpturale ale permiselor poartă elemente din severitatea renașterii În Dresda, la Curtea Electorului Johann George III, a creat multe sculpturi din parc și a lucrat și în domeniul plasticității mici, tăind cifre din fildeș Printre principalele îndatoriri ale sculptorului s-a numărat decorarea lui Tswin-Hero Și aici ar putea aplica tehnicile stăpânilor italieni pe pământul său natal Ultima sa lucrare minunată a fost „apoteoza prințului Eugene” (vezi dreapta), înfățișându -l pe conducătorul care a salvat Europa de invazia turcilor în În deplină armament, liderul militar este înfățișat pentru a pune piciorul drept pe turcul învins Prințul Eugene pe pielea unui leu și cu un club seamănă cu Hercules Geniul ține soarele gloriei deasupra capului și trompetele de zvonuri despre valoarea lui În spatele fațadei măreției apoteozei baroce, permotorul a reușit totuși să prindă unele caracteristici individuale ale lui Yevgeny Savoy În această privință, modul creativ al sculptorului este clar diferit de natura reprezentativă a imaginii în lucrări, de exemplu Rahat În Münster (Westphalia), o dinastie diferită de sculptori a lucrat de -a lungul vieții mai multor generații În lucrările părintelui Johann Mausetz Grevinger ( - ) - care a studiat la Arts Kvellin din Antwerp și a servit ca sculptor de instanță la Munchen - și fiul său Johann Wilhelm Grevinger, splendoarea barocului italian a devenit semnificativ mai puțin vizibil, probabil mulțumită, mulțumită, mulțumită, mulțumită, probabil, datorită mulțumirii barocului italian a devenit semnificativ mai puțin vizibilă, eventual mulțumită, mulțumită, datorită la învățarea tatălui său în Fricky (veziStânga) Frații Cosmas Damian Azam ( - ) și Aegid Quirin Azam ( - ) au urmat pregătirea inițială cu tatăl lor Gans George Azam, înainte de a merge la pregătire ulterioară la Roma ( - ) Dacă Cosmas s -a angajat în principal în pictura de tavan și arcade, atunci Aegidul a fost în cea mai mare parte sculptorul și stăpânul stucului artistic, în timp ce atât primul cât și al doilea a acționat ca arhitecți S -au completat cu succes reciproc și au lucrat împreună la multe proiecte Pentru muncă sculpturală Permozer Balthazar Apoteoza prințului Eugene, - marmură, înălțime cm Galerie austriacă, Viena Aegis Quirin Azam Sfântul George, câștigând șarpele, Gypsum, Gold and Silver Biserica Abației Benedictine, Veltenburg Aegis Quirin Azam Asumarea Fecioarei, Gips, inserții de aur Biserica Abbey of Augustintsev ror (Bavaria) Johann Paul Egell Scoaterea de pe cruce, aproximativ - Linden, înălțime cm, lățime cm Libighouse, Frankfurt în partea de jos: Johann Franz Schwanthal Sf Margarita, aproximativ Tree, pictură, auriu Biserica parohială, Vippenham lângă Reed împotriva: Georg Rafael Donner Fântâna la noua piață, - plumb, înălțime cm Galeria austriece, Viena Râul marș în imaginea unei tinere fete (mai jos stânga) River Anne în imaginea unui bătrân (mai jos în dreapta) Aegis a avut o influență puternică de Bernini; În propria sa lucrare, el a unit motive romane cu elemente locale și a creat o manieră stilistică, care a devenit baza pentru dezvoltarea Rococo în sudul Germaniei Prima lor lucrare mare de scară a fost designul interior al Bisericii Benedictine din Sfinții George și Martin din Veltenburg Pentru care Aegid a creat „St În „Adormirea Fecioarei” peste altarul Bisericii Mănăstirii din Papa (vezi S ), decorarea altarului în stilul baroc târziu s -a transformat într -o scenă de teatru care leagă arhitectura și „în creștere” sculptură; Gestând cu disperare studenții care participă la scena de mai jos reprezintă o singură parte a acțiunii iluzioniste generale (vezi Frontispice) Clădirea unică este Biserica Sf Ioan Nepomuk de la Zendlingerstraz din Munchen, cunoscută sub numele de „Biserica Azamului” Acesta a fost ridicat pe cheltuiala sa de arhitecți, iar acest lucru a stabilit că aici nu depindeau de gusturile și opiniile clienților în raport cu decorarea interioară (a se vedea S ) Johann Franz Schwanthal ( - ) a fost cel mai tânăr fiu al lui Thomas Schwantaler (vezi P ); În lucrările sale, Johann a căutat să păstreze principiile artistice ale tatălui său După ce și -a moștenit atelierul în , sculptorul s -a găsit curând sub povara grea a datoriilor, pe care căsătoria ulterioară nu a putut -o elimina Sub presiune financiară constantă, Schwantaller a avansat constant în activitatea sa și și -a câștigat o reputație de maestru de excepție A lăsat o mulțime de lucrări Treptat, stăpânul a transformat maniera stilistică contemporană cu el, creând mai mult liric în comparație cu lucrările tatălui său, lovind profunzimea operei (vezi mai jos) Johann Paul Egell a studiat cu Balthazar Permozer ( - ) și la întoarcerea în orașul său natal, Mangem a devenit sculptorul de la Curte al Electorului; A lucrat la decorarea Palatului Shtetzing și a parcului său Mica lucrare „scoaterea de pe cruce” (a se vedea mai sus) dezvăluie abilitățile bogate ale Maestrului în diverse aspecte ale activității artistice: sculptor, maestru de modelare a stucului, tăietor de fildeș și artist grafic Aceasta este o slujbă dintr -o serie de mici reliefuri din lemn, concepute ca imagini pentru închinare, ceea ce indică o legătură organică evidentă între elementele grafice și pitorești ale formei și sculpturii prezente în ele - o caracteristică care l -a forțat pe Claus Lankhaite să le definească drept „Linden pictură " Farmecul artistic se află aici în tensiunea dintre suprafața plană, care servește ca o bază simplă pentru desen, și capetele de oameni făcuți în tehnica reliefului ridicat sau chiar sub formă de imagini voluminoase Georg Rafael Donner ( - ) aparține sculptorilor remarcabili ai barocului austriac În timpul activității sale creative, a trecut prin multe etape, a vizitat Dresda și Italia A lui Georg Rafael Donner PETA, - Plumb, înălțime cm, lățime cm gurk, catedrală Johann Joseph Christian Profetul Ezechiel, - Gips, valoare naturală Biserica Abbey Benedictină Zvifalen Joseph Anton FoychtMair Sf Joachim, Gips, valoare naturală Biserica pelerinajului, Birnau Johann Baptist Straub Sf Barbara, aproximativ Biserica din lemn, vopsea albă și mănăstire aurită, Ettal Materialul preferat a fost bronzul și alte metale Cea mai cunoscută lucrare a sa a fost The Fountain pe noua piață (vezi The Right), creată între și prin ordinul orașului Viena, acest proiect i -a creat sculptorul din clasa mondială Figura de bronz a Providenței este înfățișată stând la baza fântânii înconjurate de Putti, aici reprezintă alegoriile calităților umane și nu providența divină Patru figuri din imaginile tinereții și maturității sunt înfățișate la cele patru capete, fete și femei care simbolizează cei patru tributari principali ai Dunării și Annea, March și IBBS Dunărea nu este reprezentată de o figură, ci de apa fântânii Printre lucrările târzii ale lui Donner - „Pieta” din Catedrala din Gurka (vezi în stânga), care înfățișează disperarea interioară a Maicii lui Dumnezeu, stând în durere profundă asupra trupului lui Hristos înconjurat de îngeri Este dificil să se stabilească scrierea de mână creativă a lui Donner Arta sa se dezvoltă în direcția stilului rococo, evitând patos baroc puternic și detectând prezența elementelor clasice care sunt înainte de timpul lor Doi sculptori care au trăit în Swabia superioară la mijlocul secolului al XVIII -lea au ales materialul principal al gipsului lor de lucru Unul dintre ei, Joseph Anton FoykhtMair ( - ), a părăsit familia tentografiilor Zavorrun și este considerată unul dintre principalii reprezentanți ai Rococo sudul Germaniei Sculpturile sale în Biserica Pilgrugajului din Birnaau (vezi mai sus) sunt remarcabile pentru tensiunea lor fizică extremă, ceea ce ne permite să sugerăm mental intern intern suferinţă; Imaginile lor simbolice, evident, au fost mai importante pentru Foychtmeira decât caracteristicile anatomice caracteristice Sculptorul, care a locuit în Reidling, este Johann Joseph Christian ( - ), care a lucrat uneori cu Johann Michael Foychtmeir, datorează o reputație înaltă în rândul artiștilor din Schwabia superioară a operei sale din bisericile Abadei din Zvifalten (vezi mai sus) și otot -beam Johann Baptist Straub ( - ) de la Vizenssteig la Wytem-Berg a avut un impact imens asupra sculpturii Rococo din Germania Tineretului La început, a studiat cu Gabriel Luidl la Munchen, apoi a petrecut aproape zece ani la Academia de la Viena, unde lucrările lui George Raphael Donner s -au bucurat de o mare influență Fiind un sculptor al instanței la Munchen din , Straub a primit adesea ordine de la biserici și mănăstiri Împreună cu Egid Quirin Azam, el a devenit sculptorul principal al Germaniei de Sud Rococo, a fost depășit doar de studentul său Ignat Gunter Sculpturile sale, în cea mai mare parte sculptate din lemn, sunt remarcabile pentru harul lor, care, de exemplu, în figura Sf Barbar din Ettal (vezi mai sus), este combinat cu o sofisticare sofisticată Studentul lui Christian, Straub și tatăl său a fost Christian Jorgan Senior ( - ), care locuia în Landskhut Printre lucrările sale, care sunt situate în cea mai mare parte în Bavaria inferioară și în vecinătatea Erding, există o serie de figuri ale taliei apostolilor așezați pe mici piedestale stâncoase Joseph Taddeus Stammel Iad și moarte, v q) Un copac acoperit cu vopsea din bronz, înălțimea este de aproximativ cm Biblioteca Universității, Admont (mai jos) Artiștii au fost, de asemenea, implicați în proiectarea bibliotecilor în case și mănăstiri aristocratice Principala lucrare a lui Joseph din Taddeus Stramelni ( - ), originar din Graets, a fost creată în Admont în Austria După ce a călătorit și a lucrat în Italia din până în , ștampila a rămas în Admont până la moartea sa, lucrând ca sculptor la universitate In addition to such works as the upper altar in the Church of St Martin near Graz, which he built between and , from the late s to he was engaged in work on the decoration of the university library (see below on the stânga) Cifrele sale extrem de expresive în care tradițiile stilistice locale sunt combinate cu conceptul formal de baroc italian, se bazează pe alegoriile trecării ființei și pe inutilitatea vieții umane Figuri alegorice reprezentând „ultimele patru adevăruri”, în special sculpturile „iadului” și „moarte” (vezi în stânga), seamănă serios cu vizitatorii bibliotecii care ar trebui să fie mai atenți la atotputernicul morții, iar cărțile și cunoștințele ar trebui să contribuie la viitoarea mântuire a sufletului Ordinele făcute de Curtea Vienă și cetățeni înstăriți la sculptorul german Ksaver Messerschmidt ( - ) au scăzut pe perioada de tranziție de la rococo austriac la neoclassicism A studiat cu unchii săi Johann Baptist Straub din Munchen și Philip Jacob Straub ( - ) în Graz, a devenit student al Academiei de la Viena în El a rămas acolo în predare, sperând în timp să devină directorul acestei instituții de învățământ When he was not approved in this position in , the sculptor after the conflict with the academy retired to Bratislava, devoting the rest of his life to work on “characteristic heads”, the works as mysterious as they were destined to bring fame to the Maestru (vezi dreapta) Într-un studiu scurt, dar convingător, Herbert Beck a subliniat cât de mult această serie de de busturi reflecta natura fizică a omului și bogăția intelectului lui Messerschmid-Teh însuși, care i-a creat pe punctul de vedere al iluminării Mișcările fizice ale corpului care sunt reprezentate în sculptură sunt clar urmărite în expresiile faciale faciale: fața vorbește despre ceea ce se întâmplă cu corpul - acesta ar putea fi cel mai simplu scop al sculptorului Când corpul se simte acoperit de senzualitatea animalelor, acesta încearcă simultan să se protejeze de păcat cu ajutorul expresiei fizice a grimatelor suferințe pe față Aceste capete hidroelectrice, „care, datorită naturii lor intime, sunt departe de a aparține unui anumit stil”, au adesea caracteristici de portret Intențiile lui Messerschmidt s -au apropiat de ideea „proporțiilor adevărate”, adică de „idealul care eliberează un corp frumos de experiența senzuală” Totuși, acest obiectiv nu a fost atins și, probabil, stăpânul nu a îndrăznit să -l prezinte în sculptură Separat de grimatele feței, corpul ar fi trebuit să fie recreat cu ajutorul imaginației doar pe baza unei caracteristici fiziognomice Fiecare „cap” însemna Franz Ksaver Messerschmidt Patru „Heads-Character”, - Galeria austriece Viena Deasupra stângă: Arhizlod Plumb, înălțime , cm Mai sus în dreapta: Viselnik Alabaster, înălțime cm Mai jos în stânga: Unic-slav marmură, înălțime cm Mai jos în dreapta: Plastic Alabastru, înălțime cm Mai jos în stânga: Johann Christian Ventsinger Spiritul tristeții, Biserica Staufen Teracotă, pictură, înălțime cm Libighouse Frankfurt Mai jos în dreapta: Johann Christian Ventsinger Tramp, Biserica Staufen Teracotă, pictură, înălțime , cm Libighouse Frankfurt Karl Georg Mercville Îngerii căzuți, Gypsum Bas -relief pe peretele Bisericii Bisericii Sf Michael, Viena Existența unui astfel de corp, ale căror proporții ideale nu ar putea fi reproduse decât de un sculptor clasic Sculpturile lui Messer-Shmidt au depășit limitele sofisticatului și spiritualității acceptate la vremea sa, iar în ultima perioadă a operei sale, stăpânul și-a întruchipat gândurile personale și private După o călătorie în Italia în , Johann Christian Venzin-Ger ( - ) a petrecut o perioadă între și la Academia de Arte Plastice din Paris, înainte de a se stabili în Bryshaau Parțial sub influența utilizării teracotei comune în sculptura Italiei, el și -a îndeplinit lucrările în lut, încercând să -și exprime mai pe deplin planurile Acest lucru l -a făcut să apeleze la utilizarea de schițe sau machete în procesul creativ Figuri (a se vedea mai jos), pe care cei încununați, au creat-o în pentru Biserica Staufen, arată, ca schițele, etapa pregătitoare a compoziției și, în același timp, arată abilitatea indubitabilă de a deține materialul sculptorului-Virtuoso În mod clar, exprimă nu numai emoțiile interne, ci și trăsăturile naturalismului aproape tangibile Deja în apariția „tramvaiului” său, se poate trăi viu de realitatea care îl înconjoară, căci consecințele războiului pentru coroana austriacă sunt personificate și prea clar Amestecat și zdrențuit, înfiorat și îndurerat, fostul soldat angajat încetinește, ca un Maraudian În calitate de sculptor al instanței din Würzburg, Bamberg și Trire, boemul Adam Ferdinand Ditz ( - ) a fost ocupat în principal de crearea de sculpturi de gresie Pentru Palatul Ze-Sehof de lângă Bamberg, până la sfârșitul construcției sale, Ditz și atelierul său au fost făcute de patru sute de astfel de lucrări Ploturile acestor lucrări au fost mitologie clasică, care, fiind în afara supravegherii Bisericii, au oferit un grad suficient de libertate de exprimare De exemplu, numeroasele figuri ale Mercurului realizate de Ditz au o strălucire aproape însorită și un sentiment de libertate de mișcare, care a fost destul de în concordanță cu spiritul timpului „Parnassus” pe un lac mare din reședința de vară a episcopului din Vaitshokhhaim se încadrează în ansamblul parcului și natura însăși servește ca un complement al arhitecturii Întregul ansamblu este împărțit în trei părți, fiecare dintre ele având propria sa structură figurativă: „pădurea umbroasă” simbolizează starea naturii, într -un arbori de foioase împărtășiți, teritoriul exprimă ideea culturii și suprafața lacului , complet deschisă luminii, este aspirația pentru sfere superioare Grupul sculptural odată aurit de gresie, așezat pe suprafața lacului, întruchipează puterea inspirației în artă și, în stăpânire princială Ambele forțe dobândesc cel mai înalt statut cosmologic în figurile zeilor olimpici din jurul lacului împreună cu alegorii din anotimpuri Un mecanism muzical a fost încorporat în corpul Pegasului înaripat, care a început să sune atunci când a fost condus mecanismul de apă al lui Parnassus Adam Ferdinand Ditz Parnassus, gresie, auriu Palat Park Watshokhhaim, lângă Würzburg Adam Ferdinand Ditz Mercur, gresie, dimensiune naturală Grădinile fostului palat al electorului Trier Franz Ignat Gunter Pieta, Biserica parohială pictată în apropiere de Wasserburg Ignat Gunter și sfârșitul perioadei Rococo Cu cât sunt mai multe dificultăți în determinarea limitelor exacte ale perioadelor istorice, cu atât sunt prezentate mai neclar Trei sculpturi pe același subiect, care apar de sub mâinile unui artist, acoperă perioada dintre rococo pleacă și gustul emergent la neoclasicism Lucrările despre care se discută sunt create de Franz Ignatz Gunther ( - ) și reprezintă Pieta - mama lui Dumnezeu, jelind moartea pe cruce a fiului lor Studiat cu Straub la Munchen și Egella în Mannheim, Gunter este considerat un maestru de excepție al Rococo sudul Germaniei Prima dintre cele trei compoziții ale lui Gunter a fost făcută, potrivit semnăturii, în (vezi mai sus) Hristosul mort se află pe o bază de piatră pe care se află și Maria, punând trupul fiului ei în genunchi Chiar și în moarte, corpul este încordat, gura este închisă, iar mâna dreaptă este comprimată Maria s -a aplecat asupra lui, ceea ce subliniază profunzimea suferinței materne Deși o astfel de poză a unei mame îndurerate și iubitoare a lui Dumnezeu se întoarce la modelele bizantine și, în această privință, este oarecum veche, modă, această sculptură a trebuit să afecteze emoțional privitorul modern Vai și durere Extrem de concentrat, iar credincioșii ar trebui să aibă o compasiune profund pentru fiecare personaj La doar câțiva ani mai târziu ( ), a fost creată o altă Pieta, situată în Weyarnna (vezi dreapta) Aici Hristos se află și în fața Mariei, iar partea superioară a trupului său mort se sprijină pe genunchi Ea își ține mâna stângă, în timp ce mâna dreaptă și capul atârnau fără viață înapoi, iar picioarele i -au alunecat din genunchi Pumnalul din pieptul mamei lui Dumnezeu se corelează cu tradiția folclorului local Naturalismul în reprezentarea științei anatomice a figurii masculine goale este în contradicție evidentă cu o interpretare mai abstractă a îmbrăcămintei transmise geometric, haine care acoperă piciorul stâng și o lână a lui Hristos Diferențele dintre această sculptură și o „băutură” anterioară sunt la fel de distincte Adâncimea suferinței nu este atât de clar exprimată aici Maria se așază drept, înclinându -și capul și privindu -și fiul mort, iar trupul său este mai desfăcut privitorului decât mamei sale Această sculptură nu ar trebui să -l aducă direct pe privitor la suferința Mariei, care părea să nu fie adresată direct corpului întins în fața ei De fapt, această compoziție creează efectul unui detașament, ceea ce duce la public la gânduri independente A treia „Pieta” a lui Gunter (vezi dreapta) are o plinătate semantică complet diferită Această lucrare a fost făcută pentru Biserica Fecioarei din Cimitirul din Nenningen în Și din nou trupul lui Hristos se sprijină pe genunchii Mariei Cu toate acestea, aici este înfățișat și nu este viu și, ca să zic așa, nu chiar mort Genunchiul drept al lui Hristos se bazează pe piatra care îl susține, iar capul său, pe care Maria îl ține în mâna dreaptă, este în mod ciudat ridicat pentru un trup mort Ochii pe jumătate înclinați privesc clar privitorul, gura, ca și cum ar fi gata să spună ceva, era pe jumătate deschis și redus de durere Capul Mariei nu este înclinat înainte, ea stă complet drept Aspectul ei trist nu se confruntă acum cu fiul ei, ci a fost fixat undeva la distanță Impactul care trebuia să atingă privitorul în imaginile timpurii -conjugarea ideii morții pe cruce și suferință -a fost acoperită în puterea retorică a sculpturii baroce În ultima „băutură”, această tensiune a dispărut Suferința a fost abstractizată și a eliberat complet privitorul de nevoia de percepție simpatică Modificările formale au presupus o modificare a conținutului Suferința Maicii lui Dumnezeu - una dintre principalele figuri ale iconografiei creștine - a pornit pragul unui nou secol într -o figură strânsă și umană Mama lui Dumnezeu în întristare s -a transformat într -o femeie îndurerată - mama, sora, fiica Acest proces general include semnificația înnobleing, remarcând schimbări fundamentale în percepția semnificației speciale a morții sacrificiale a lui Hristos și a suferinței creștine Când Ellen Spirkirnagel a observat cu privire la picturile istorice ale lui Jacques-Louis David ( - ), acestea „provoacă o atitudine de sacrificiu prin transmiterea estetică a unui nou ordin burghez al relațiilor dintre sexe”, este clar că acest proces a fost deja deja Franz Ignat Gunter PETA, Y copac pictat, înălțime cm Fosta Biserică a Mănăstirii din Augustinieni, Weyarn Franz Ignat Gunter Pieta, \ a Copac pictat, înălțime cm CAMETERY CAPEL, NENNINGEN El a fost în „băutură” din Nenningen La fel cum Maria devine un simbol al unei femei care suferă aproape eroic, Christ Gunther pare să simbolizeze rolul viitor al bărbaților O rană vizibilă pe corpul lui Hristos, chiar în centrul sculpturii, o pune în poziția victimei, care, după Revoluția Franceză, va fi regândită ca urmare a luptei pentru idealurile unei noi societăți burgheze Meritul artistului Gunther este că el a prevăzut acest rol în schimbare cu mult înainte de a fi determinat în manifesturi Nu este o coincidență faptul că el a exprimat clar acest gând în locul în care se produce ciocnirea cu moartea zilnic și are un personaj personal, și anume în capela cimitirului Nenningen Pieta este ultima lucrare semnificativă a lui Gunter La un an de la finalizarea sa, a dispărut; A murit, abia trăind până la cincizeci de ani Această lucrare se încheie perioada Rococo germană Plastic și colecții mici Bucle Georg Heracles și Nemeysky Leo, aproximativ - Ivory, înălțime , cm, lățime , cm Muzeul Național Munchen Datorită dimensiunilor mici, figurinele în miniatură au atras persoane care le -au achiziționat pentru a -și decora casa Acest lucru este valabil mai ales pentru munca religioasă, care ar putea fi folosită pentru închinarea casnică În acest scop, au fost create multe crucifixe, cifre ale sfinților și altare întregi în miniatură De asemenea, au fost potriviți pentru „luarea lor cu ei într -o călătorie Altarul în miniatură al lui Leongard Zuttler ( ), de exemplu, ar putea fi folosit în astfel de scopuri (a se vedea mai jos în stânga) Decorat corect în stilul secolului al XVIII -lea , el ar putea fi dezasamblat în părți -confirmare pe care și -a însoțit -o pe proprietarul său în călătorii Când a descris istoria plasticității mici, astfel încât cercetătorul să întâmpine inevitabil dificultăți Acest lucru se datorează faptului că artiștii nu au mai respectat comenzi speciale, dar au lucrat ținând cont de cerințele colecționarilor și a pieței de artă, care a fost formată în timpul Renașterii Odată cu dezvoltarea copierii sculpturilor clasice în miniaturile de bronz, la sfârșitul secolului al XV -lea a apărut o nouă ramură de artă Artiștii au căutat la început să reînnoiască colecțiile de conducători italieni din perioada de renaștere prin lucrări care ar putea fi colectate Deci piața a fost formată treptat care a satisfăcut cererile colecționarilor Începând din prima jumătate a secolului al XVI -lea, fascinația colecției de colecții s -a răspândit și în rândul burgilor înstăriți Nonismul papal la începutul secolului al XVII -lea la Roma a pus bazele întâlnirilor private, care au inclus exclusiv lucrări de artă Tatii și familiile apropiate de ei Barberi-Ni, Borgez și Pamphili au fost doar cei care, care dețineau un gust suficient și capacitatea de a oferi patronaj, au stimulat dezvoltarea stânga: Leongard Zuttler Altar portabil, aproximativ Arbore Linden, auriu, înălțime de cm, lățime de cm libighouse, Frankfurt pe dreapta: Susus gller Sf Sebastian, aproximativ Elefant, înălțimea figurii , cm Muzeul de argint, Palazzo Pitty, Florența Tie arta barocă romană Desigur, colecționarii au fost ghidați de diverse considerente În primul rând, a fost dorința de a demonstra Buon Gusto, adică un bun gust care s -a reflectat în colecția în sine În această privință, plasticul în miniatură din bronz a început să -și piardă valoarea inițială de colectare, deoarece a fost pur și simplu redusă prin reproducerea operelor reale ale artiștilor contemporani, precum Bernini sau Algardi Semnificația sa ca o varietate separată de artă a cedat treptat figurinelor din alte materiale, printre care osul electoral a jucat rolul principal A devenit un semn indispensabil de bogăție și, în același timp, a reprezentat o oportunitate pentru cele mai iscusite proceduri și abilități magistrale Sculptorul Yustus Glesker, care a lucrat la Frankfurt, a creat o figurină, care se află acum în Muzeul de argint din Palazzo Pitti din Florența, pe care Alfred Shangler le -a atribuit cele mai remarcabile lucrări sculpturale de la Fildeș Ea înfățișează Sfântul Sebastian și suferința lui cu patos baroc uimitor (veziÎn partea de jos) La o examinare mai atentă, această figurină este o lucrare cu cea mai înaltă demnitate estetică Ca și cum ar fi atârnat de ramurile unui copac, corpul abundă cu detalii anatomice, formând ritmul „mișcării zburătoare”, care este întreruptă de mai multe ori Trebuie să fie un model pentru statueta Gleske-Ra din fildeșul a servit ca „Sf Sebastian” de la Biserica San Salvatore din Veneția (vezi S TGT) Cu toate acestea, a fost necesară o abilitate uriașă, deoarece cifra trebuia să fie tăiată dintr -o singură bucată de fildeș În contururile figurinei, puteți urmări aproape liniile de tusk Cu toate acestea, Glesker a mers și mai departe: de obicei, cifra este tăiată, urmând forma unui tusk natural, ca în acest caz, dar genunchiul îndoit al lui Sebastian a fost inițial o proeminență în materialul sursă Aceasta este o tehnică îndrăzneață care arată o abilitate de neegalat în manipularea fildeșului și, în același timp, capacitatea de a transmite un plan artistic în material Din păcate, despre originea acestui lucru Andrea Brustolon Lupta lui Jacob cu un înger - Sanshit, înălțime , cm Libighouse, Frankfurt Leongard Kern Hristos suferință, aproximativ alabaster, auriu, înălțime , cm, lățime , cm Libighouse, Frankfurt în partea de jos: Joseph Goachy Sf Elizabeth, - Linden Tree, înălțime , cm Libighouse Frankfurt Lucrările nu sunt cunoscute Știm doar că a fost creat în timpul șederii lui Glesker în Italia în jurul anului Probabil, cel mai îndrăzneț sculptor german al începutului secolului al XVII -lea a fost Georg Loops, ale căror figurine aveau o calitate atât de înaltă încât Joachim von Zandrat - „Vasari german” - a ordonat o copie de argint a unuia dintre eșantioanele sale făcute Buclele nu au refuzat niciodată tehnicile stilistice ale manierismului italian și multe dintre lucrările sale poartă caracteristici recunoscute ale ultimei faze a acestei perioade „Hercules and the Nemey Lion” (vezi stânga) este o încercare de a recrea o lucrare antică pierdută, a cărei complot nu a fost abordată atât de des, cu toate acestea, reflectă multe trăsături caracteristice ale stilului său inerent Figurile eroului gol și ale animalului, pe care încearcă să -l pacifieze, sunt transferate cu precizie anatomică și, în același timp, pline de forță În colecția a aproape fiecare colecționar de opere de artă la acea vreme au existat lucrările lui Leongard Kern ( - ), unul dintre principalii reprezentanți ai micului plastic al barocului german Un set bogat de materiale Pescuitul pe care l -a lucrat atelierul său a lucrat a inclus piatră de săpun, alabastru, lemn și os de elefant Printre aceste lucrări se numără relieful Alabast (vezi de mai sus), care este acum în Libiguze în Frankfurt Tipul iconografic neobișnuit include doi îngeri care indică rănile lui Hristos, ceea ce indică influența protestantismului, pe care Kern a întâlnit-o în orașul său natal Fochtenberg din Swuttimberg și în regiunea protestantă din Swabish-Khalle Asimetria echilibrată a figurilor și atletismul corpului lui Hristos, cu singura ușoară abatere a corpului superior paralel cu încadrarea, raportează un sentiment de static, care poate fi atribuit influenței compozițiilor sculpturale ale renașterii italiene târzii italiene În acest sens, sculptura lui Kern are o tendință semnificativă la conservatorism Miniaturile sculpturale ale „sacrificiului lui Avraam” și „Lupta lui Iacob cu un înger” (vezi mai sus) sunt atribuite sculptorului Andrea Brustolo ( - ), care era din Belluno și lucra la Veneția; Sunt pentru Se aruncă ca compoziții pereche Compoziția cu Jacob arată O scenă din Vechiul Testament, în care strămoșul genunchilor lui Israel se luptă cu un zeu care s -a reîncarnat într -un înger Aceasta este o capodoperă a dramei sculpturale Ideea unei lupte fizice împotriva lui Dumnezeu și imaginea unei forțe supranaturale este ascuțită în mișcări intermitente, opuse ale capetelor care se ciocnesc, care exprimă tensiunea extremă a forțelor Atenția colecționarilor din perioada barocă la teoria artistică a dat viața unei zone cu totul noi de adunare, și anume schițe sau machete de artiști din lut, lemn, ceară sau alte materiale pe care colecționarii au încercat să le dobândească direct de la maeștri Fiind prima etapă sau plan, ideile artistului, batjocura -up -urile nu au fost la început destinate vânzării, ci au exprimat direct intenția autorului Prin urmare, acestea au fost considerate uneori mai semnificative decât sculptura în sine în versiunea finală, mai ales dacă executarea acestei opțiuni finale a fost încredințată studenților sau ucenicilor Un mic aspect al statuii Sfintei Elisabeta din Wood Linden (vezi mai jos) este o schiță a lui Joseph Goetch ( - ) în sculptură cu dimensiune completă pentru abația benedictină din Rotta pe Inna Într -un gest prietenos, Sfântul s -a îndreptat către o figură care nu a fost reprezentată în compoziție și prezența sa este presupusă doar Starea ei interioară este exprimată în ideea artistică a sculpturii în sine Cu toate acestea, elementele, exprimate într-o formă în miniatură a figurinelor bogate în detalii, sunt distorsionate din cauza scării mici, manifestată pe deplin doar în munca de dimensiuni de viață, ca urmare, există un efect al unei răcire și înstrăinare Până la sfârșitul perioadei baroce, materialul nou a început să fie solicitat în rândul colecționarilor Dacă fildeșul a fost apreciat din cauza neobișnuită biologică și geografică, atunci porțelanul a simbolizat dorința oamenilor pentru noi invenții În această perioadă, cercetarea științifică a fost adesea asociată cu încercările nereușite ale alchimistilor de a obține aur, iar porțelanul a devenit la început popular mai degrabă ca un material modern minunat și nu un mijloc de întruchipare a ideilor și planurilor artistului Jose Ignacio Ernandes Redono Sculptură barocă în Spania Timp de mai bine de două secole, istoricii de artă au arătat un anumit prejudiciu cu privire la sculptura barocă spaniolă, respingând în mod fundamental ideea oricărei valori estetice Recent, acest aspect s -a schimbat și astăzi este recunoscut pe scară largă că sculptura spaniolă a adus o contribuție strălucitoare și originală la arta europeană Este destul de curios că calitatea sculpturii spaniole din secolul al XVII -lea ar putea depinde oarecare măsură de declinul economic și de izolarea politică și ideologică a Spaniei în această perioadă Desigur, condițiile în care au fost influențați sculptorii Celebrii artiști spanioli din secolul al XVII -lea au ieșit rar în afara țării, spre deosebire de practica secolului precedent Numărul și poziția artiștilor străini din Spania în această perioadă nu este în niciun fel comparabilă cu poziția celor care au lucrat activ în secolul al XVI -lea; Excepția, poate, a fost doar flamanda Jose de Arsa și artistul portughez Manuel Pereira Tendința de a conecta o nouă eră în artă cu începutul noului secol este mai mult sau mai puțin acceptabilă, dar nu un singur proces în artă nu este întrerupt odată cu începutul noului secol Cu toate acestea, schimbările au avut loc în sculptura spaniolă exact în jurul anului și au continuat să crească în viitor După cum vom vedea, au inclus trecerea de la influența manierismului roman la naturalismul baroc - un proces care s -a încheiat în sfârșit în jurul anului Aderarea la tronul dinastiei Bourbon în a marcat apariția de noi condiții politice și culturale În ciuda acestui moment de cotitură, perioada de la la , vom considera etape separate ale aceluiași proces unic Doar mult mai târziu, noile teorii academice au influențat sculptura, provocând schimbări în domeniul temei și materialului utilizat, ceea ce a marcat începutul unei noi ere Secolul XVII Biserica spaniolă, care a respectat cu încăpățânare la rolul său de apărător al catolicismului în perioada contrareformării contra -corelării și a fost într -o opoziție directă față de protestantism, a văzut în eforturile combinate ale picturii și retoricii elocvenței bisericii, instrumentul necesar pentru percepția percepției lui Învățăturile sale și, prin urmare, crește răscumpărarea populației Numărul de sculpturi religioase create în această perioadă în Spania depășește cu mult numărul de lucrări pentru povești sociale Aceasta a fost o reflectare a religiozității profunde a societății, unde căutarea mântuirii sufletului a fost o îngrijire constantă Numeroase exemple confirmă această situație Pentru a ști în cea mai mare parte, ea a făcut ordine pentru construcția de monumente și biserici postume Relicvele sfinților și moaștele valoroase au fost expuse și depozitate în containere bogate decorate, cum ar fi morminte, busturi și vase, tăiate cu lemn sau metale prețioase Uneori, aceste rămășițe au fost expuse pe un nivel limitat, toate GDA s -a umplut de spațiu, ca în Biserica San Miguel din Valdolid (vezi mai sus), unde au fost păstrate adevăratele comori ale artei religioase Catedralele, bisericile parohiale și mănăstirile au alocat cantități semnificative pentru crearea de imagini sculpturale; În plus, consiliile orașe ar putea sacrifica fonduri pentru construcția de altare Cea mai indicativă expresie cu privire la ce rol au jucat imaginile sculpturale în viața religioasă din acea perioadă a fost o creștere semnificativă a numărului de procesiuni ale Săptămânii Sfinte, iar aceste ceremonii au supraviețuit până în zilele noastre În aceste cazuri, orașe întregi s -au transformat în site -uri uriașe pentru preoție, când numeroase mulțimi de oameni au însoțit căruțe cu compoziții sculpturale întregi care înfățișează calea Sfintei Cruci În acest mediu, cerințele pentru artiști s -au limitat la capacitatea de a face sculpturi de altar și cifre volumetrice ale sfinților Desigur, în secolul al XVII -lea, alte forme de artă religioasă nu au dispărut, ceea ce, totuși, a depășit un declin tangibil, în special în comparație cu situația secolului al XVI -lea Cifrele de rugăciune pentru monumentele cimitirului spaniol din această perioadă sunt caracterizate prin gravitatea compoziției, care nu are nicio legătură cu complexitatea alegorică și bogăția ornamentală a parcelelor similare din epoca Renașterii Aceeași severitate poate fi observată în decorarea altarelor și a corurilor bisericilor în prima treime a acestui secol, care au fost construite pe eșantionul escortei; Absența bijuteriilor sculpturale le scade la nivelul de muncă, pe care ucenicii l -au efectuat pentru arhitectul șef Cu toate acestea, o astfel de tendință la ascetismul stilistic nu a durat mult; În a doua jumătate a secolului, au început să ofere preferință pentru reliefuri sculptate rafinate, care pot fi văzute în decorarea corului Catedralei din Malaga, realizate de tăietori de la atelierul de artă al lui Pedro de Mena (vezi mai jos mai jos dreapta) Mulți cercetători ai artei din epoca barocă au acceptat ideea principală a cărții lui Emil Maly „Arta religioasă după Catedrala cu trei dentiste” din , ceea ce este cea mai semnificativă realizare a contra-reformării a fost crearea unei noi imagini Dacă analizăm cele mai frecvente subiecte ale artei baroce, devine clar că a fost folosită de biserică pentru a -și proteja ideile în fața protestantismului avansat Acest lucru explică popularitatea crescută a cultului Fecioarei Maria, al cărei rol în mântuirea omenirii a început să fie chiar comparată cu rolul lui Hristos, așa cum se presupune a fi amestecat în iconografia „omului” și „mama lui Dumnezeul doliu " Încercările de a forța doctrina concepției imaculate ca una dintre principalele dogme ale bisericii au devenit o idee obsesivă a societății spaniole; Imaginile celei mai sfinte Fecioare au fost reproduse infinit în biserici, mănăstiri și chiar în capele private Ar trebui să se adauge că autoritatea papalității a fost consolidată de imaginile sculpturale ale Sfântului Petru ca prinț al apostolilor, valoarea imuabilă a sacramentelor bisericii Pedro de Mena Catedrala din Malaga Cor Detaliu, - , Cedar Valdolid Biserica din San Minel, Capella-Privaria, copac pictat din secolul XVII Acesta a fost accentuat de imaginile Sfinților pocăniți, premiul pentru fapte bune s -a reflectat și în exemple clare O importanță deosebită a fost acordată celor care au fost canonizați relativ recent - cum ar fi Sf Tereza din Aville, Sf Ignatie Loyol și Sf Francisc Xavery Având în vedere rolul important care Francisco de Rincon Paso „Rising the Cross”, lemn pictat, Muzeul Național de Sculptură Valdolid Aceste imagini jucate în răspândirea învățăturii bisericii, este clar de ce sculptorii din lucrările lor au început să includă realismul accesibil și popular Arborele, care a fost ușor de colorat în culori atractive, a devenit materialul perfect pentru sculpturi care seamănă cu figuri vii Deși tradiția sculpturii spaniole timpurii a fost păstrată, a fost reînnoită de o serie de inovații tehnice care au permis nivelul dorit de realism al imaginii Printre astfel de încercări, poate cea mai uimitoare a fost utilizarea inserțiilor altor materiale - o practică care este complet de neconceput în secolul al XVI -lea Începând cu , sculpturile au fost adesea completate de elemente precum peruci naturale de păr, cristal pentru imagine sau lacrimi, fildeș pentru dinți, os de unghii și plută sau piele pentru a înfățișa rănile Astfel de tehnici, împreună cu colorarea realistă a corpului sau a îmbrăcămintei, sunt caracteristice sculpturii barocului spaniol (deși unii episcopi au interzis utilizarea de completări de acest fel) Natura neobișnuită a unor astfel de sculpturi explică de ce existența lor a fost ignorată de istoricii de artă Între timp, aceste lucrări reflectă aceeași abilitate în manipularea materialului pe care faimoasa sculptori din această perioadă care au lucrat în piatră sau Alabast arată Studiile privind sculptura din secolul al XVII -lea sunt, în general, concentrate pe analiza caracteristicilor caracteristice ale școlilor individuale, această abordare va fi folosită aici În plus față de afirmația că operele celui mai înalt nivel artistic au apărut în Castilla și Andaluzia, ar trebui să acorde atenție și influenței artiștilor de la Curtea de Madrid, deoarece a fost un loc în care interacționează diverse direcții în artă Această remarcă nu înseamnă în niciun fel că alte zone ale Spaniei s -au arătat într -o măsură mai mică; Dimpotrivă, sculptura religioasă a fost atât de răspândită încât fiecare oraș, indiferent de dimensiunea sa, avea propriul atelier Deși influența școlilor remarcabile menționate mai sus poate fi identificată cu certitudine, domenii precum Catalunia și partea de est a țării nu sunt supuse unei descrieri sistematice din cauza consecințelor triste ale războiului civil Atunci când treceți în revistă principalele centre ale sculpturii baroce spaniole din Castilia și Andaluzia, trebuie evitate generalizări În același timp, este corect să spunem că sculptura andaluzică a înmuiat drama lucrărilor castiliene cu ajutorul stilisticii, care a avut tendința de a grata, subliniind detaliile și evitând caracteristicile portretului naturalist Drept urmare, în Andaluzia există mai multă bogăție în imaginea hainelor figurilor și în utilizarea argintului decorativ, în același timp subliniază pe parcele atât de plăcute și atractive ca copilăria lui Isus și Maria; Și invers, relativ puține imagini ale trupului mort al lui Hristos, atât de caracteristice sculpturii Castilei În secțiunile următoare, vom lua în considerare lucrările celor mai cunoscuți sculptori spanioli din această perioadă Castilia Valdolid a fost întotdeauna considerat cel mai important centru al sculpturii baroce a Castilei, iar această reputație a acesteia a început să apară în secolul al XVI -lea Până la sfârșitul secolului, sculptorul Juan de Huni era încă amintit complet, a cărui lucrare a fost anticipată în mare parte de estetica barocei În același timp, munca sculpturală a lui Esteban Hordan a avut în mod clar unele caracteristici ale influenței manierismului roman Locația Curții de la Filip al II -lea din Valindolid în perioada cuprinsă între și a contribuit la renașterea vieții creative a orașului; Acest lucru s -a datorat în mare parte prezenței sculptorului regal Pompeo Leoni și mediului său Capacitatea de a lucra la Curte a atras un număr mare de sculptori, printre care Gregorio Fernandez a fost cel mai remarcabil Stilul caracteristic al acestui maestru (distins prin realism viu) s -a răspândit după moartea sa în Castilia și în alte regiuni din nordul Spaniei, datorită multor inventatori, studenți și adepți ai sculptorului Sculptorul Francisco de Rincon, care s -a născut în , a jucat un rol deosebit în crearea și dezvoltarea unui stil nou Modul calm al lucrărilor sale timpurii nu a depășit cadrul manierismului roman Cu toate acestea, lucrările ulterioare ale Maestrului au urmat tendințele moderne Deși este subliniat constant faptul că, în tinerețea sa, Gregorio Fernando a lucrat în atelierul lui De Rinkon, ideile inovatoare și potențialul creativ al mentorului senior, care s -a aplicat compoziției și iconografiei, nu urmează Igni Gregorio Fernandez Arhanghelul Gabriel, început Copac pictat, SM Wallyadolid, Muzeul Diecezan te grabesti Moartea timpurie a lui De Rinkon la vârsta de patruzeci de ani a fost o pierdere uriașă pentru arta spaniolă Lucrarea sa „Ridicarea Crucii” (vezi stânga), care este acum păstrată în Muzeul Național din Valyadolid, mărturisește talentul său unic Menționată în documentele din , această lucrare este una dintre primele PASOS - grupuri sculpturale din lemn pictat la dimensiuni mari utilizate în procesiuni religioase Anterior, doar figuri ale lui Hristos și Fecioare au fost înfățișate în astfel de grupuri, iar alte personaje au fost cifre auxiliare temporare făcute din carton și, desigur, cântăreau mult mai puțin Compoziția „Rising the Cross” ar trebui considerată unul dintre cele mai bune exemple ale imaginii baroce a mișcării: artistul încearcă să surprindă momentul în care soldații s -au încordat pentru a ridica o cruce grea, iar capul lui Hristos se goli Lucrarea lui Gregorio Fernandez este cel mai înalt punct al dezvoltării sculpturii baroce a Castilei În esență, poate fi considerat fondatorul școlii castiliene, deoarece lucrările sale au fost stabilite prin modele iconografice, reflectând stilul caracteristic al acestui domeniu Născut în în Sarria în Galicia, Fernandez, la fel ca mulți alți sculptori, a moștenit profesia tatălui său și din copilărie s -a rotit într -o atmosferă de atelier de artă La sosirea la Valdolid la începutul secolului al XVII -lea, el și -a încheiat deja pregătirea și a lucrat ca asistent la Rinkon Cunoașterea cu sculptorii de judecată și oportunitatea de a face cunoștință cu cele mai semnificative opere de artă au contribuit la formarea propriului stil într -un stadiu incipient al creativității, care a fost distins de sofisticarea manieristă După cum se poate observa în exemplul operei sale „Arhanghel Gabriel” (vezi în dreapta), care este acum situat în Muzeul Diecezan din Valyadolid și care este cel mai probabil inspirat din lucrările Jamboloniei Numărul de ordine pentru punerea în aplicare a sculpturii monumentale pentru altarele care au primit-o la începutul anilor sugerează că a dobândit o reputație cunoscută până în acest moment; Se poate adăuga că un număr mare de interiori din atelierul său au ajutat sculptorul, care în timp a creat cea mai mare parte a întregii sculpturi a Spaniei din timpul ulterior Alții nu sunt lucrări atât de mari, dar încă remarcabile, create în jurul anului , incluși, de exemplu, ușurarea încântătoare a „închinării păstorilor” din mănăstirea Las Welgas din Valindolid (vezi P , în stânga) și în „Minciuna Hristos”, ordonată de Filip III și prezentată de mănăstirea Kapucin El Pardo din Madrid S -a crezut întotdeauna că compozițiile sculpturale utilizate în timpul procesiunilor ( ) (majoritatea sunt păstrate în Muzeul Național de Sculptură din Valindolid), au deschis o nouă etapă naturalistă în sculptura spaniolă, iar acest stil a înlocuit treptat formele idealizate În același timp, există o tendință către o manieră ascuțită, unghiulară, în imaginea pliurilor de îmbrăcăminte, spre o coliziune ascuțită de lumină și umbră După Două lucrări care suflă (aparținând Frăției unei adevărate cruce din Valindolid), create pentru desfășurarea procesiunilor pompoase în Săptămâna Sfântă, demonstrează stilul unui stăpân matur „The Flage of Hristos” (vezi S , din dreapta) este o continuare a caracteristicilor iconografice ale Castilului Baroc Spre deosebire de lucrările secolului al XVI -lea pe același complot, această sculptură reprezintă o coloană joasă care vă permite să vă imaginați unde și cum a avut loc exact tortura, a cărei urme sunt vizibile pe un corp gol Dacă opera de artă poate fi contopită cu capacitatea de a avea un impact pe termen lung, atunci această sculptură are, fără îndoială, pe deplin: continuă să atragă atenția unui număr imens de oameni pe străzile din Valyadolid până în zilele noastre Cu toate acestea, cel mai neobișnuit exemplu de sculptură procesică este lucrarea monumentală a lui Fernandez „eliminarea din Gregorio Fernandez Închinarea magilor, - Copac pictat Dimensiunile părții centrale sunt de x cm Mănăstirea Las Welgas Valadolid Gregorio Fernandez Căutarea lui Hristos, aproximativ Copac pictat, cm Walladolid, Church Vera Cruz Semănat: Gregorio Fernandez Paso „Eliminarea de la cruce”, - Copac pictat, mai natural Biserica Valadolid Vera Cruz împotriva: Catedrala Gregorio Fernandez din Palencia, Altar, - Copac pictat, lățime cm Sebastian Duset și Esteban de Ruda St Anna, a doua jumătate a secolului XVII, detaliu Copac pictat, înălțime cm Villavelyis (Valdolid), biserica parohială Cross "( ) (vezi P ) Caracteristicile portret ale figurilor bărbaților care stau pe scări și țin corpul sunt remarcabile, ceea ce pare a fi atârnat în aer Această impresie se datorează soluției ingenioase pentru sarcina complexă de echilibrare și plasare a cadavrelor în spațiu În , anul în care Gregorio Fernandez a intrat în etapa finală a activității sale, care a durat până la moartea sa Atelierul a inclus acum un număr imens de asistenți, care au fost necesari pentru construcția de altare mari (Vezi stânga) Pentru Catedrala din Palencia ( - ) este considerată o capodoperă a sculptorului Cu o sănătate slabă și o activitate activă neîncetată, stăpânul și-a păstrat abilitatea până în ultimii ani, așa cum a demonstrat „Hristosul luminii” din colecția Muzeului Național de Sculptură din Valdolid (plasată în prezent în Capela Frăției Sfintei Cruci) Un rol semnificativ în Fernandez în dezvoltarea sculpturii castiliene poate fi evaluată prin faptul că opera sa este copiată cu succes S -au născut mulți ani după moartea sa Merită menționat figura de ședință a „Sf Anna” din biserica din Villavelyis, lângă Validolid (vezi mai sus), care a părăsit atelierul în Toro (Sokora) Această cifră reprezintă lucrarea comună a lui Sebastian Duset și Esteban de Ruda, contemporanii lui Fernandez și notează momentul tranziției de la stilul sculptural al lui Juan de Hupp la baroc, realizat aici, ocolind etapa de tranziție a manierismului exquisit Andaluzia Cea de -a doua școală mare a secolului al XVII -lea al sculpturii spaniole a fost Andaluzia cu două centre principale: în Occident, unde capitala era Sevilla, în jurul căreia erau grupate mici centre pe locul provinciilor moderne din Guelva, Cordoba și Cadiz și În regiunea de est, organizată în jurul Granada, precum și Malaga, Hena și Almeria Tradițiile sculpturale ale acestor două regiuni sunt foarte diferite unele de altele, în ciuda istoriei lungi a schimbului artistic între ele Cu unele excepții, sculptorii din Sevilla au căutat să creeze lucrări de scară largă pictate cu un anumit misticism și marcați de har, iar maeștrii alimentari au creat mai des lucrări de miniatură virtuoasă Dimensiunile mici, desigur, au făcut ușor transportul lor și, datorită acestui fapt, s -au răspândit în Spania Sevilla În Sevilla, care a crescut constant de la deschiderea Americii, începând din ultima treime a secolului al XVII -lea, Cercul artiștilor s -a adunat treptat, care în cele din urmă și -a creat propria direcție În formarea comunității manierei lor, celebrul maestru al Sevillei Martinez Montagnes ( - ) a jucat un rol crucial Cariera sa creativă de succes din perioada timpurie va fi examinată pe scurt aici, de când individul său Juan Martinez Montagnes Crucifixie, după copac pictat, înălțime de cm Ridnitsa din Catedrala din Sevilla Juan Martinez Montagnes Sf Heropim, Copac pictat, cm Santepins, mănăstire San Isidor del Campo Rularea scrierii de mână reflectă etapa de tranziție de la manierismul târziu la baroc Lucrările acestui maestru se străduiesc pentru o frumusețe echilibrată Al cărui ideal este subliniat printr -o expresie de calm senin, așa cum puteți vedea pe exemplul capodoperei sale „Crucifix” din Catedrala din Sevilla (vezi deasupra stânga) Termenii contractului pentru crearea acestei lucrări sunt adesea date în literatura de specialitate și arată gradul de interes al clientului în rezultatul final Ei spun că „El (Hristos) ar trebui să fie înfățișat în viață în momentul ultimei sale respirații Capul său este înclinat spre mâna dreaptă Privirea lui este întoarsă către cineva care stă mai jos, pe care îl plânge că ia chinul din vina lui " Spre deosebire de sculptura castilului, a delicatetului și a naturalismului despre Corpul este contrastat cu pliurile adânci ale unui bandaj jefuitor Sculptura din lemn a fost pictată de artistul Francisco Pacheko în tonuri mate pentru a atinge viața de viață Perioada de la până la este de obicei considerată cea mai semnificativă în activitatea Montagnes; În acest moment, el a creat împreună cu alte lucrări ale „Sf Ieronim” pentru nișa altarului mănăstirii Sant Isero del Campo din Biserica Santepins din Sevilla (veziÎn partea dreaptă sus), care poate fi observată doar în față Cu toate acestea, cifra este tăiată cu atenție în întregime, deoarece trebuia să o folosească în procesiuni Fidelitatea anatomică a lucrării este neobișnuit de mare: mușchii și venele, care sunt vizibile sub piele, sunt elaborate cu atenție Juan de Mesa Hristos Atotputernic, copac pictat, înălțime cm Sevilla, Iglesia de Isus Ghidul Francisco Ruis Hristos Dying, copac pictat, înălțime cm Sevilla, Iglesia del Patrosinio După recuperarea de la o boală grea în , Montagnes a apelat la modul de baroc ridicat Deja la bătrânețe, el a continuat să -și creeze capodoperele, cum ar fi „imaginea celei mai sfinte Fecioare” pentru capela Alabastosului Catedralei din Sevilla În - , a primit o ofertă de la Curtea de la Filip al IV-lea pentru a face un bust al regelui în lut, care, poate, trebuia să servească ca model pentru un fragment din statuia ecvestră ordonată de sculptorul italian Pietro Takka La fel ca Gregorio Fernandez în Castilia, Montagnes a fost destinat să aibă un impact semnificativ asupra sculpturii din Sevilla atât în ​​viață, cât și după moarte Little Living Juan de Mesa ( - ) de la Cordoba a devenit studentul și asistentul său șef În lucrările sale destinate în cea mai mare parte pentru profesionist Cesiunile, corespondența de precizie anatomică cu starea emoțională a fost anticipată de realismul caracteristic al școlii sculpturale din Sevilla Acest lucru poate fi văzut în lucrări atât de celebre ale lui De Messe ca „Atotputernicul Hristos” ( ) în Basilica del Grande din Sevilla (vezi deasupra stânga) Această lucrare ar putea fi inspirată de „Iisus suferință” din Montagnes; Observatorul este martor la umanitatea accentuată a imaginii lui Hristos, a cărei coroană a cărei coroană a săpat în frunte, chipul este redus prin suferință, iar pielea are o culoare palidă mortală În a doua jumătate a secolului, doi maeștri au ocupat locul principal în sculptura din Sevilla Unul a fost Alonso Kano, la care ne vom întoarce în legătură cu Granade; Alții - Jose de Arsa, un sculptor flamand care a ajuns în oraș în , aducându -l cu Pedro Roldan Poziție în sicriu, - lemn pictat, mai natural Spitalul de Sevilla La Karidad Alonso Kano Sf Ioan Botezătorul, Copac pictat, cm Valadolid, Muzeul Național de Sculptură Bătălia este un stil compozițional dinamic, datorită căreia barocul european s -a răspândit în oraș Lucrările sale pot fi văzute în Biserica San Miguel din Sherry de la Acest ordin i -a trecut de la Montagnes după moartea acestuia din urmă În a doua treime a secolului XVII, stilul baroc a fost înființat la Sevilla Sculptorul remarcabil din această perioadă a fost Pedro Roldan ( - ) Fiind naștere de la Sevilla, el a studiat totuși la atelierul lui Alonso de Mena din Granada, între și Revenind în orașul natal în , a căzut sub influența lui Jose de Arsa și a adoptat câteva elemente ale compozițiilor sale, de exemplu, coafuri caracteristice ale figurilor Sentimentul de patos tragic, dominat de lucrările sculpturale din această perioadă, găsește cea mai puternică expresie în ansambluri monumentale cu scene de pasiuni care erau comploturi comune de numeroase altare bisericești Unul dintre cele mai indicative exemple de acest fel a fost altarul din Biserica Spitalului La Karidad din Sevilla (vezi stânga) cu compoziția sculpturală „Regulamente în sicriu” ( - ) din opera lui Pedro Roldan Cea mai cunoscută și, în plus, singura femeie-sculptoare a sfârșitului secolului a fost Louise Roldan ( - ), fiica lui Pedro Roldan Lucrările ei sunt făcute la un nivel foarte înalt Ea a primit recunoașterea deplină a regelui, luând funcția de sculptor al instanței Cele mai semnificative lucrări ale sale sunt compoziții cu mai multe figurare de dimensiuni mici de teracotă Contemporanul din Louise - Francisco Guillaion, ultimul mare maestru al secolului al XVII -lea din Sentille, este renumit pentru „Hristos moare” (vezi P , în dreapta) La fel ca pe „crucifixurile” din Montagnes, create la începutul aceluiași secol, Hristos este încă înfățișat în viață, el arată întrebător la cer, iar țesătura lui, se pare că se învârte din vânt O comparație a acestor două lucrări ne permite să judecăm schimbările care au avut loc în sculptura din Sevilla în timpul secolului al XVII -lea Granada Dacă putem vorbi despre prezența în orașul sau regiunea unei școli de artă cu caracteristici unice caracteristice, atunci puteți indica pe deplin un astfel de fenomen în Granada În acest oraș, au fost create mici sculpturi din lemn - lucrări uimitoare concepute pentru cunoscători Aceste lucrări din secolul al XVII -lea au fost foarte populare, ceea ce este confirmat de gradul de răspândire a acestora în Spania De obicei, Alonso Kano ( - ) este considerat fondatorul Școlii Grannadan, cu toate acestea, în stadiul incipient, munca unor sculptori remarcabili precum Pablo de Rohas, frații Garcia și în special Alonso de Mena ( - ), care a fost o figură cheie în dezvoltarea acesteia, a fost foarte afectată de dezvoltarea sa Sculptura barocei timpurii Mulți artiști minunați au ieșit din atelierul lui De Mena, inclusiv propriul său fiu Pedro de Mena, printre ei a fost Pedro Roldan Când Alonso de Mena a murit în , fiul său era prea tânăr, iar Roldan a plecat spre Sevilla Astfel de modificări ar putea Viața artistică a Granei din viața artistică, dacă un artist atât de versatil ca Alonso Kano, care s -a mutat în orașul său natal ca arhitect, pictor și sculptor nu s -a întors aici la timp Tânărul Kano a urmat pe urmele tatălui său Miguel Kano, mutându -se cu el la Sevilla A primit instruire în atelierul lui Francisco Pacheko, unde s -a împrietenit cu Velazquez; Sculptorul a rămas la Sevilla până în , în timp ce influentul contele Olivarez, primul ministru al Filipului IV, l -a chemat la Madrid În timpul șederii sale la Sevilla, Kano a fost sub influența puternică a operei lui Montagnes, așa cum se poate observa în exemplul lucrărilor sale „Madonna Oliv” și „Sf Ioan Botezătorul”, care se află în prezent în Muzeul Național de Sculptură ( Vezi mai sus) și sunt caracterizate prin naturalism idealizat, ceea ce a devenit o caracteristică caracteristică a stilului său În Madrid, Kano s -a dedicat în principal picturii În , a decis să se întoarcă la Granada și să ia locul risipirii în catedrală; Acest privilegiu a cerut anumite sacrificii: în timpul anului, stăpânul urma să accepte demnitatea preotului și Catedrala Pedro de Mena Malagi, - Cor, parte, cedru copac Alonso Kano Imaginea celei mai sfinte Fecioare, Pictură policrom, înălțime cm Catedrala din Granada Terminați lucrările la interiorul bisericii S -a întors la profesia sculptorului și a obținut rezultate înalte în această direcție, așa cum se poate observa în lucrări atât de mici precum faimoasa figură policrom din arborele de cedru „Imaginea celei mai sfinte fecioare” din sacristia Departamentului Departamentul Consiliului (a se vedea mai sus) O figură de lemn pe o bază ovală este atât de simplificată și armonioasă, ca și cum ar fi invocat privitorul să se plimbe în jurul lui Compoziția este fabricată în gama naturală de tonuri albastre și verzui și este echipată cu auriu abundente Doar un artist care deține în egală măsură pictură și sculptură ar putea realiza o armonie atât de perfectă Opera lui Kano a avut o mare influență asupra colegului său Pedro de Meniu ( - ) - cel mai cunoscut sculptor al Școlii de la Sevilla Pedro de Mena a lucrat în Granada, dar în s -a stabilit în Malaga, lucrând la proiectarea corului catedralei acolo (vezi în partea de sus a stâncii și p , mai jos) Karl Yuusti credea că „aceasta este cea mai originală și perfectă lucrare a nu numai a artei spaniole, ci a tuturor sculpturii moderne Poate că, odată cu creația sa, Pedro de Men a reușit să facă ultimul și decisiv pas în sculptura Spaniei” În timpul șederii sale la Madrid și Toledo, Pedro a întâlnit Școala Sculpturală Castiliană, luând o serie de tipuri iconografice, până acum necunoscute în Andaluzia Stăpânul depindea în mare parte de natura sa emoțională, care a stabilit o amprentă asupra tuturor lucrărilor sale ulterioare Nu adesea misticism Sculpturile barocii spaniole au primit o expresie atât de clară ca în „Magdalena pocăită” ( ; vezi dreapta) Această lucrare în pentru o lungă perioadă de timp a fost transferată de Muzeul Prado de Muzeul Național de Sculptură din Valdolid; Cu câțiva ani în urmă, în condițiile acordului, s -a întors la Madrid și decorează în prezent expunerea principală a țării Există o speranță că această lucrare va fi returnată la Walyadolid, unde va fi principala comoară a colecției de sculptură În prezent, Pedro de Mena este prezentat aici de lucrarea „Sf Petru Alcan-Taransky” (vezi dreapta) Imaginea capului și a mâinilor sfântului sunt făcute într -o manieră realistă aproape tangibilă Sfânta Teresa Aville a spus despre această sculptură că ea afectează foarte mult sufletele credincioșilor, iar o haină monahală de diferite piese de lână îmbunătățește în continuare natura umană a acestui sfânt Madrid Partea finală a revizuirii sculpturii din secolul al XVII -lea va fi dedicată Curții de la Madrid, care a devenit un centru important al sculptorilor Ordinele de la rege, curteni și reprezentanți ai numelor nobile și importul activ de opere de artă străine au transformat Madrid într -un loc unde s -au reunit două mari școli spaniole Tot ceea ce poate fi considerat cele mai bune lucrări de sculptură a fost creat aici Dacă școala de castilă a dominat în primul secol al treilea în capitală, atunci la sfârșitul secolului superioritatea Andaluzului Ma- Pedro de Mena pocăind Magdalena, Copac pictat, cm Muzeul Național de Sculptură Valadolid (se află în prezent în Prado) Pedro de Mena Sâmbătă Peter Alcanstarsky, Copac pictat, cm Muzeul național de sculptură Wellyadolid Manuel Pereira Sf Bruno, Piatră, cm Madrid Academia de Arte Plastice San Fernando Semănat pe stânga: Narso tome Capella El Transparent, - Catedrala de marmură și bronz din Toledo Semănat pe dreapta: Thomas de Sierra Altar (mai sus), parte (mai jos), copac pictat, lățime cm Medina de Rioseko, Iglesia de Santiago Nerges Acest lucru a fost cauzat de șederea în Madrid Alonso Kano, Pedro de Mena și Jose de Mora Cel mai remarcabil sculptor care a lucrat la Madrid în Secolul XVII a fost portughezul, Manuel Pereira ( - ) „Sfântul său Bruno” ( ), creat pentru portalul Mănăstirii Shelter El Paular din Madrid (se află acum în colecția Academiei Regale de Arte Elegante, San Ferno, Madrid) este una dintre cele mai remarcabile sculpturi de piatră ale sale timp (vezi mai sus) Această figură - gândirea la moarte - nu este pictată și poartă o amprentă a laturii mai ascetice a artei spaniole Conform mărturiei lui Palomino, ori de câte ori Philip IV a trecut pe lângă statuie, el a ordonat să oprească trăsura pentru a privi din nou această lucrare Alți sculptori, în special Domingo de la Rio și Juan Sanchez Barba, au susținut nivelul ridicat al artei lui Pereira la Madrid în secolul următor Secolul XVIII Istoricii de artă au neglijat pe nedrept sculptura spaniolă din secolul XVIII Parțial a umbrit -o În plus, secolul precedent, a fost criticat grav în timpul dominanței neoclasicismului O astfel de opinie mai degrabă prejudecată a fost relativ recent revizuită Vom lua în considerare pe scurt această perioadă din două motive În primul rând, mai multe mari nume ale Maeștrii secolului al XVIII -lea nu pot fi ignorate în contextul sculpturii baroce spaniole În al doilea rând, în prima treime a secolului, au fost create lucrări baroce care au o importanță deosebită datorită contribuției lor la dezvoltarea acestui stil, reprezintă continuarea și dezvoltarea tendințelor artistice care au apărut în ultimele decenii ale secolului precedent Această dezvoltare este evidentă în special prin sculptura altarelor Bisericile au fost pline de compoziții complexe din coloane, care se potrivesc, reliefuri și imagini sculpturale care au căutat să creeze impresia lui Gesamtkunstwerk, adică o lucrare holistică de artă Această tendință, așa cum am văzut, este, de asemenea, caracteristică barocii în ansamblu Un altar mare bogat decorat în Biserica Santiago din Medina de Rioseko (vezi dreapta) este un exemplu al unei astfel de dorințe; Această lucrare a fost creată ca urmare a lucrării comune a doi maeștri celebri din această perioadă - Joaquin de Churrigers ( - ) și sculptorul Thomas de Sierra O altă familie de arhitecți - volum - este strâns legată de lucrarea Capelei El Transparent din Catedrala din Toledo (vezi dreapta și p ) - o capodoperă a sculpturii spaniole Această lucrare a fost concepută pentru a simboliza sacramentul, a servi ca o legătură cu revelația divină Utilizarea de materiale precum bronzul și marmura implică influența altor țări europene Narso Tome ( - ) a finalizat lucrările la altar pe un mandat de doisprezece ani cu ajutorul fraților săi Diego și Andres El Transparente este o structură arhitecturală și tehnică impresionantă, o compoziție monumentală de altar iluminată de o fereastră din boltă, a combinat opera arhitectului, sculptorului și pictorului în personificarea Euharistiei, care a fost principala pentru Biserica Catolică În secolul XVIII, Madrid s -a transformat într -un centru pentru dezvoltarea sculpturii spaniole Intrarea în tronul dinastiei Bourbon a pus capăt izolării artei și arhitecturii spaniole; Mulți sculptori străini, în principal din Franța și Italia, au fost invitați să proiecteze noi palate regale Dimpotrivă, decorarea decorativă a bisericilor a rămas în cadrul formelor tradiționale, așa cum se poate vedea, de exemplu, conform celebrei opere a lui Juan Alonso „Holy Pavel’s Head” (vezi P ), care este acum localizată acum în Muzeul Național de Sculptură din Valyadolid Aceasta este o altă ilustrare naturalistă a martiriului: capul unui sfânt cu privirea oprită și sprâncenele reduse, așezată pe o bază tăiată dintr -un copac, este un grad extrem de realism Următoarea generație de sculptori născuți deja în secolul al XVIII -lea a întruchipat semnele caracteristice ale etapei finale a spaniolilor Juan Alonso Noilbril șef al Sf Paul, Arbore colorat, înălțime de cm, lățime , cm Walleadodid, Muzeul Național de Sculptură Louis Salvador Carmonon Un păstor doborât, la mijlocul secolului al XVIII -lea, lemn pictat și argint, cm Nava del Rei (Valdolid), mănăstirea Capuchin Francisco Saltsillo Secret Baeches copac pictat, Valoare naturală Murcia, Muzeul Saltsillo Sculptură barocă În a doua treime a secolului, poziția dominantă a fost ocupată de o artă axată pe Rococo, care a păstrat în trecut o execuție de înaltă calitate și tendințe realiste în trecut Louis Salvador Carmon ( - ) a fost principalul reprezentant al Școlii de la Madrid, a cărui influență s-a răspândit treptat în provincie „Sfântul Păstor” este o sculptură non -marble păstrată în mănăstirea Kapucinov din Nava del Rei (orașul natal din Carmons), poartă o nouă imagine a Fecioarei: este reprezentată aici mult mai moale și mai pământească decât a fost înfățișată înainte și aceasta este, de asemenea, accentuat de expresia feței ei și de a o decora cu accesorii aristocratice de argint - o pălărie, un baston, cercei și un inel - (vezi deasupra stânga) Lucrările lui Francisco Saltsillo ( - ) din Mursia marchează efectul din ce în ce mai mare al Rococo asupra sculpturii spaniole din această perioadă Legăturile economice și culturale cu țările mediteraneene, atât de caracteristice în această regiune, au fost atrase aici de artiști precum francezul Antonio Dupar și napolitanul Nicholas Saltsillo, fratele lui Francisco Saltsillo; Au pregătit calea pentru influența mai largă a artei europene mai târziu Francisco Saltsillo și -a perfecționat modul de grupuri sculpturale pentru procesiuni similare cu „seara secretă” ( ) (vezi dreapta sus) În această compoziție, doisprezece apostoli așezați în jurul mesei sunt înzestrați cu caracteristici psihologice individuale vii Este demn de remarcat faptul că de la bun început la Castilia până la ultima etapă a dezvoltării în Mursia remarcabilă Negătirea barocii spaniole au fost create într -o singură formă, și anume, au fost lucrări de artă „procesuală”, deși adesea aveau soluții compoziționale diferite Interesul pentru neoclasicism a apărut în timpul domniei lui Charles III ( - ) Prin aderarea la tron, regele a cerut mai strict și funcționalitate din partea artei, această afecțiune a fost chiar susținută de un decret special Conform noilor reguli, ar trebui evitată utilizarea lemnului în sculptură, deoarece piatra și marmura erau disponibile în aproape orice zonă a regatului Justificarea unei astfel de comenzi a fost o referire la pericolul incendiilor din cauza sculpturilor din lemn și a costurilor ridicate ale lucrărilor pictate Adevăratul motiv, însă, a fost complet diferit și acoperit din motive de estetică S -a asistat că o sculptură din lemn va fi totuși folosită pentru nevoile Bisericii; Acest lucru nu a fost permis doar, ci și mult mai ieftin; Adesea, sculptura era vopsită în alb, astfel încât să semene cu marmura În această perioadă, gipsul și plasticul ceramic au devenit, de asemenea, populare Aceste măsuri decisive au rupt brusc dezvoltarea sculpturii baroce; Deci ultima pagină a istoriei artei, atât de caracteristică Spaniei, s -a închis Karin Helvig Secolul XVII Pictură italiană, Spania și Franța O caracteristică curioasă a diferențelor dintre Italia, Spania și Franța din secolul XVII a sunat din gura unui bâlbâit în romanul Lope de Vega „Wanderer în patria sa” Jester a spus că ar dori să se nască în Franța, să trăiască în Italia și să moară în Spania; Primul se datorează onestității nobilimii franceze și a regelui, al doilea se datorează libertății și veseliei italienilor și, în sfârșit, a treia duse la puritatea și sinceritatea credinței creștine a spaniolilor Dorința de a trăi în Italia, exprimată de personajul Lope de Vega, este caracteristică multor personalități creative din acea epocă Nu numai Poussen și Claude Lorren, ci și Velazquez și Ribera - aceste patru mari ma- Sterus - toate, în ciuda originii diferite, s -au străduit în Italia și, mai ales, la Roma Pictorii italieni, care au creat în acest moment, s -au mutat adesea dintr -un oraș în altul, dar mai ales în peninsula lor nativă Apenine Cu toate acestea, cerul azur din Italia nu pentru toți artiștii s -a dovedit a fi la fel de favorabil De exemplu, istoricul artei spaniole Antonio Palomino subliniază că la Roma nu exista decât o cerere pentru maeștri maturi; Tinerii pictori în zadar au petrecut mulți ani acolo, orbiți de „labirintul izbitor al miracolelor” și au murit adesea în sărăcie Mulți artiști din Spania, continuă Palomino, au fost convinși de propriul lor exemplu că ar fi mai bine pentru ei să adere la Școala Spaniolă de Pictură decât Roman Recunoașterea multor stăpâni ai picturii din secolul XVII, ale căror nume sunt numite astăzi printre cei mai remarcabili artiști ai vremii lor, nu a avut loc imediat Acest lucru avea nevoie de două secole Critica artei Baroque, care a sunat în secolele XVIII și XIX, a fost îndreptată mai mult împotriva picturii decât împotriva arhitecturii În lucrarea sa, „Renașterea și barocul” ( ) Henry Velf-Lin a pus sub semnul întrebării valorile epocii care au acordat preferință „efecte vaste, colosale, atotputernice” și a numit neglijarea clară a opiniilor renascentiste asupra armoniei eronat Mai târziu, în „Conceptele de bază ale istoriei artei” ( ), el scrie despre legătura dintre formele baroce și moderne Între aceste două lucrări, s -a văzut opera lui Alois Riga „Apariția artei baroce la Roma” ( ), în care arhitectura acestei epoci a fost considerată într -o lumină pozitivă Multe alte monografii sunt, de asemenea, dedicate unei analize comparative a picturii baroce Cel mai semnificativ dintre ei pot fi numiți „pictură barocă la Roma” ( ) Foss german și „pictură barocă în țările romanice” ( ) Nikolaus Pevzner și Otto Grautoff În ultimele două secole, atitudinea față de lucrările artiștilor baroci italieni nu a diferit în ceea ce privește unanimitatea evaluărilor Creațiile lui Caravaggio, care au fost împărțite în două tabere chiar și contemporanii săi (iar adversarii l -au criticat pentru neglijarea decorului și absența „măsurării istorice”), în secolul XX au început să fie considerate harbingeri ai modernismului Pusssena contemporanii considerați un filozof în pictură, munca sa este înaltă Evaluat de David și Engr Succesul strălucitor al Guido Reni, care a început în timpul vieții artistului, a fost umbrit doar de operațiunea comercială și de tranziția motivelor lucrărilor sale către zona banală Atitudinea față de artistul spaniol a fost mai puțin lipsită de ambiguitate: astfel de maeștri precum Diego Velazquez, Francisco Surbaran și, mai ales, Husep Ribera, atrage un spectator modern, spre deosebire de Bartolomeo Murillo Velazquez a fost deschis la mijlocul secolului al XIX -lea de artiștii francezi, în special, Kurba și Mana, care au fost încântați de tehnica sa de pictură de neegalat Istoricii de artă au observat Velazquez puțin mai târziu; Multe monografii i -au fost dedicate, printre care lucrarea lui Carlo Eustrate „Diego Velazquez și ERA -ul său” ies în evidență ( ) Picturile lui Murillo din secolul al XVIII -lea au fost atât de populare încât, în , Charles III chiar le -a interzis să le scoată din Spania Cu toate acestea, la sfârșitul secolului al XIX -lea, moda a trecut în cele din urmă, iar artistul a început să fie considerat „dulce și sentimental” Abia în ultimele două decenii ale secolului XX a vorbit din nou Murillo, precum și despre opera lui Surbaran Lucrarea acestora din urmă, păstrată în principal în mănăstirile din Andaluzia și Estremadura, nu au fost disponibile pentru un privitor larg de mult timp, iar ascezismul și subiectele lor monastice și -au făcut interpretarea în spiritul ideilor moderne despre arta barocei Un interes extraordinar pentru acest curent artistic s -a reflectat în ultimii douăzeci de ani în multe studii și expoziții dedicate Maeștrii acestei epoci - Caravaggio, Gverino, Gentleski, Claude Lorren, Murillo, Poussen, Reni, Valdeus Leal, Velazquez, o universitate și Surbaran În timpul secolului al XVII -lea, arta a fost din ce în ce mai folosită în scopuri politice, atât biserica din epoca contra -corelării, cât și curțile absolutiste pentru înălțarea conducătorilor În același timp, pictura de șevalet devine un subiect deosebit de popular de colectare pentru nobili, curteni și monarhi, precum și pentru naveta burghezia Chiar mai clar decât în ​​renașterea, viața artistică concentrată în centrele mari: în reședința conducătorilor - Madrid și Paris, precum și Roma papală, sau în cele mai importante regiuni economice, cum ar fi orașele comerciale din Napoli și Sevilla Cu toate acestea, punctele de atracție s -au mutat: Florența și Veneția, celebrul focar al creativității Renașterii, din până în s -a stins în fundal În acest timp, multe s -au schimbat în viața artistică Sub influența factorilor politici și economici, artiștii s -au mutat adesea dintr -un loc în altul Caravaggio a părăsit lamul de amanet și s -a mutat la Roma; De acolo s -a mutat la Napoli, apoi la Malta și s -a întors din nou la Napoli Karrachci și mulți dintre studenții săi s -au mutat de la Bologna la Roma, iar mai târziu unii dintre ei s -au întors în orașul natal Neamurile Artemisia au lucrat nu numai la Roma, ci și la Florența, Napoli și Anglia Ribera a părăsit Valencia la Roma și s -a stabilit în cele din urmă la Napoli Claude Lorren din Lorena și Poussen de la Paris au ajuns la Roma și au trăit acolo până la moartea lor În plus, această perioadă se caracterizează printr -o creștere a exportului de artă, datorită schimbului plin de lucrări între centre individuale: Poussen a scris la Roma pentru clienții francezi și spanioli, iar Ribera în Napoli a creat multe lucrări pentru nobilimea spaniolă și curteni Pe lângă operele de artă, sursa de informații despre artiștii individuali și opera lor, despre teoria și practica artei, precum și despre opiniile estetice ale secolului al XVII -lea, pot servi materiale de arhivă Au fost păstrate o serie de documente care reflectă opiniile acestei epoci asupra artei și a creatorului Georgio Vazari, un artist și istoric de artă, autor publicat în , „Biografiile celor mai cunoscuți pictori, sculptori și arhitecți”, a declarat în această lucrare mulți artiști italieni și mai ales florentini În secolul următor, această formă de prezentare a devenit un model pentru mulți autori Printre cei mai remarcabili istorici de artă italieni ai secolului al XVII -lea pot fi numiți Ballion Giovanni („Biografia artiștilor, sculptorilor și arhitecților de la Pontificat Gregory XIII în la Papa Urban VIII în ” de artiști, sculptori și arhitecți din Roma din până în ", Roma, ), precum și Giovanni Pietro Bellori, bibliotecar și antic al reginei Suedia Christina (" Biografia pictorilor moderni, sculptori și arhitecți ", Roma, ), și abatul florentin Filippo Baldinucci („Note despre stăpânii desenului din Chimabue”, Roma, ), din care putem învăța multe despre oameni de artă, atât nativi din Italia, cât și maeștri străini care au creat la Roma Pictorul și scriitorul Bernardo de Domichini („Biografia pictorilor, sculptorilor și arhitecților din Napoli”, Napoli, - ) oferă informații detaliate despre viața artistică a Napoli Viața și opera artiștilor spanioli sunt descrise în detaliu în cărțile artistului și istoricul de artă din Sevilla Francisco Pacheko („Arta picturii”, Sevilla, ), istoric și muzician la Curtea lui Philip IV Lasaro Diaz del Balle, precum și istoric artist și artă Antonio Palomino ("" Parnas spaniol Cei mai buni pictori ", Madrid, ) În cele din urmă, pictorii francezi sunt povestiți în lucrările lui Andre Feliben („Conversații despre viața și creațiile celor mai cunoscuți artiști ai antichității și zilele noastre”, Paris, - ) și un expert în artele lui Roger de Pilya ( „Brief Biographies of Paints”, Paris ) În secolul XVII, biografia artiștilor individuali era încă o raritate Dintre maeștrii picturii menționate aici, doar biografia lui Velazquez, făcută de studentul său, Juan de Alfaro ( - ), a văzut lumina picturii Roma Desigur, Roma a fost cel mai important centru pentru dezvoltarea picturii în Italia din secolul al XVII -lea În , istoricul Jambatist Passeri cu Își amintește cu o notă nostalgică: „Când Urban VIII a fost ales tată, i s -a părut tuturor că epoca de aur a artelor s -a întors; din moment ce era un om deschis și prietenos în natură, cu aspirații nobile” Într -adevăr, istoria picturii la Roma este în primul rând istoria patronajului papal pentru artiști Și nu numai pentru că pictura barocei italiene a fost creată aproape exclusiv prin ordinea bisericii, ci și pentru că mulți artiști au venit la Roma la invitația papilor, nepotii lor și alte rude, precum și membrii familiilor prietenilor După triumful reformației contra -reformare, noii slujitori ai Sfântului Tron au lăsat visul predecesorilor lor despre dominația mondială a papalității și au transferat eforturile lor de a lupta cu puterea în sfera spirituală, a cărui simbol a fost de a deveni Roma Ei s -au considerat moștenitorii împăraților romani și urmau să reînvie strălucirea și măreția Romei antice Alegerea lui Paul Paul / Borgeze ( - ) a adus schimbări radicale în viața culturală a orașului În timp ce pontificările din Sixta VII și Clement VIII au fost dominate de tendințele de contraformare contra -reformare, apoi sub Pavli V și mai ales nepotul său de Watchpio Borgheze, dragostea pentru lux și dorința de a trăi în a arăta un rol din ce în ce mai semnificativ în viața Romei Cei mai proeminenți scriitori și artiști s -au adunat la vila sa de pe Pincio Fiecare nou pontificat de -a lungul secolului al XVII -lea a fost însoțit inevitabil de construcția palatului sau a vilei, așezând capela familiei în oricare dintre cele mai importante biserici ale Romei și crearea unei colecții de artă Astfel, metropola papală a fost un loc foarte atractiv, deoarece a promis nu numai câștiguri bune, ci și posibilitatea creșterii statutului social În plus, a atras oameni creativi cu o abundență extraordinară de capodopere clasice și moderne în ea Roma a devenit a doua casă pentru mulți maeștri care au venit aici în căutarea faimei Fiecare concurent pentru Tronul St Petra, imediat ce a intrat în rang, a început să -și strângă propria colecție de artă cu o grabă febrilă pentru a -și demonstra bogăția și puterea cât mai curând posibil După moartea Papei, familia și prietenii săi s -au găsit de obicei în dizgrație De asemenea, Fortune s -a îndepărtat de oameni de artă la fel de repede, pentru că au apărut fiecare nou pontificat clienți noi, mulți dintre ei au comandat picturi la Masters din orașul natal Papa Iulius al II -lea a început să restructureze Catedrala Sf Petra, care a planificat să -l transforme în templul principal al lumii catolice; Atenția Urban VIII și a lui Alexandru VII s -a concentrat pe finalizarea și pictura acestei structuri maiestuoase, precum și reamenajarea părții orașului adiacente acestuia Cel mai înalt punct al vieții artistice a Romei a căzut pe pontificările Urban VIII Barbe-Rini ( - ), Innocent X Pamphili ( - ) și Alexander VII Chigi ( - ) Când Urban VIII a fost ales tată, avea doar cincizeci de ani, iar el era în primul său În anii domniei sale, el a apropiat de el artiști precum Bernini și Pietro da Corton; Ascetismul de combatere a contraformei a fost înlocuit de lux și splendoare extravagante Roma s -a transformat în cel mai semnificativ centru al vieții culturale a Italiei și le -a oferit artiștilor cele mai largi oportunități de activitate Cererea de pictură a fost extraordinară - tablourile au fost necesare pentru a decora bisericile și capelele familiei, pentru colecții de iubitori de artă; Arcade bisericești, tavane ale multor palate construite recent au fost pictate cu fresce În jurul anului , Annibale din Karrachci a fost invitată să picteze galeria din Palazzo Farneze În anii , Pietro da Cortona a creat fresca Galeriei Palazzo Barberini, iar în anii -Galeria Palazzo Pamphili În plus față de tătici, au existat alți clienți bogați, printre ei - ordine catolice, a căror aspect a fost asociat cu mișcarea contra -corelării - oratorieni, iezuiți, teatre, care aveau nevoie de noi temple maiestuoase Multe biserici noi, inclusiv Santa Maria della, Ile Jesu, Sant Injaczo, Sant Andrea Al Quiinale și San Carlo Al Corsno, au fost pictate cu cicluri murale magnifice Relația dintre pictor și client nu a fost ușoară În unele cazuri, maestrul a intrat în serviciul clientului, a locuit în palatul său și a primit un salariu lunar, precum și taxe Deci, se știe că Andrea Sakki a trăit în palatul cardinalului Antonio Barberini din până în Cu toate acestea, cel mai adesea artistul era independent și avea propriul său atelier Dacă a primit o comandă mare, de obicei, a fost întocmit un contract, unde au fost înregistrate acorduri privind volumul și numirea muncii, subiectul său general, data finalizării și suma de remunerare Subiectul muncii a fost adesea formulat în cele mai generale cuvinte De exemplu, Urban VIII a comandat o frescă de opt figura pentru Biserica San Sebastiano cu imaginea martiriului Sf Sebastian; Alegerea acestor opt cifre a fost oferită artistului Cantitatea de salarii ale pictorului depindea adesea de numărul de cifre principale din compoziție, pe care mulți maeștri au stabilit prețuri Un rol important a fost jucat de reputația artistului și, pe măsură ce creșterea gloriei, el ar putea crește cantitatea de taxe Așadar, numele de casă a luat o sută treizeci de ducați pentru fiecare figură când a scris fresce în catedrala napolitană, dar Lanfranco doar o sută Gverchino nu a stat prea mult la ceremonie El i -a scris lui Antonio Ruffo: „Prețul meu obișnuit pentru fiecare cifră este de o sută douăzeci și douăzeci de ani și, din moment ce Excelența voastră a atribuit limita superioară în optzeci de ducați, veți obține o imagine bună de doar jumătate din fiecare figură” Pe lângă comanda la comandă, majoritatea artiștilor au păstrat o mică ofertă de tablouri neterminate pe care le -ar putea arăta vizitatorilor și apoi să termine rapid luând în considerare cerințele lor Cu toate acestea, opinii relativ în general acceptate, majoritatea artiștilor nu au fost în niciun caz bogați Malvasia spune despre Reni că, în ciuda poziției sale de pictor de instanță sub tronul papal, El a anunțat în despre întoarcerea la Bologna, explicându -i că s -a săturat să -și câștige viața cu o perie și să vrea să se ocupe de o afacere mai ușoară și recunoscătoare - pentru a schimba tablourile altor oameni Școala de artă romană De la Roma, când Annibale Carracci și Caravaggio au lucrat acolo, au procedat impulsurile decisive, ceea ce au determinat dezvoltarea picturii în toată Europa Michelangelo Merizi, cunoscut sub numele de Caravaggio ( - ), pe numele orașului natal Caravaggio, a venit din Lombardy și a studiat la Milano; A sosit la Roma în jurul anului , a trăit acolo aproape toată viața și a creat cele mai semnificative lucrări ale sale Inovația lui Caravaggio a fost în abordarea sa revoluționară la subiectul imaginii El a introdus elemente ale realismului în comploturile Evangheliei ale tablourilor sale și nu i -a fost teamă să înfățișeze personaje urâte Eroii săi sunt departe de a fi perfecți, de multe ori sunt bătrâni, uneori chiar și cu picioarele murdare Pânzele sale diferă cel mai adesea într -un fundal profund întunecat, pe care figurile și obiectele apar într -o rază strălucitoare de lumină La scurt timp după Caravaggio, mai mulți pictori din Bologna au venit la Roma, care au ocupat curând locul dominant în viața artistică a orașului etern Annibale din Karrachci ( - ), originar din familie, care a dat Italiei mulți artiști, a fost invitat la Roma în de cardinalul Claudoro Farneze pentru a participa la pictura lui Palazzo Farnese Cea mai semnificativă lucrare a sa a fost fresca de pe tavanul Galeriei Farneze, la care a lucrat cu fratele său Agostino și Domenikino Karrachci și -a stabilit scopul de a reînvia arta lui Raphael, care s -a dovedit a fi uitată în timpul manierismului În , Dzhan Lorenzo Bernini a remarcat că Karrachci a reușit acest lucru, pentru că în lucrarea sa a „combinat tot ce este mai bun: linia elegantă a lui Raphael, anatomia precisă a lui Michelangelo, maniera pitorească rafinată a lui Titian și a bogatului fantezie a lui Julio Romano și a lui Manteen” Domenico Dzampieri, cunoscut sub numele de Domenikino ( - ), a fost, de asemenea, originar din Bologna Împreună cu Annibale din Karrachci, a lucrat la pictura Galeriei Farneze El a creat nu numai o serie de imagini cu sfinți, ci și fresce ale Bisericii din Sant Andrea della Balle D-M-MENIKINO este considerat cel mai timpuriu reprezentant al clasicismului secvențial la Roma Compozițiile sale simple și clare subliniază claritatea și accesibilitatea manierei sale pitorești, marcate de camera moale și castă Guido Reni ( - ), un alt pictor din Academia Bologna, a introdus o dimensiune ușor diferită în opera sa După studentul artistului flamand Denis Kalvert în , a devenit membru al Academiei Karrachchi A părăsit Bologna de mai multe ori și a trăit la Roma din până în , din până în și din până în Acolo a fost invitat la Capion Borghez la un salariu constant Bogăția emoțională a compozițiilor sale artistice și abilitatea coloristului au determinat în mare măsură direcțiile dezvoltării picturii religioase monumentale, a camerei și a Jeanului istoric şanţ Giovanni Francesco Barbieri, poreclit Gverino ( - ), s -a născut într -un Cheento în apropiere de Bologna și a lucrat în principal acolo, și după moartea lui Reni - în Bologna În , a fost invitat la Roma Gregory XV, dar a petrecut doar doi ani acolo, în timp ce regula lui a durat Cea mai semnificativă lucrare a lui Gver Chino, pe lângă picturile altarului, a fost pictura cazinoului din Ludovizi Compoziția dinamică, un joc alarmant de lumină și umbră și -a umplut munca cu dramă, anticipând cea mai mare înflorire a barocului în opera lui Pietro și Cortone Gverchino nu a atras imagini antice clasice; El a gravitat la un stil expresiv, dramatic, cu accent pe o decizie colorată a subiectului Pietro da Cortona ( - ) a ajuns la Roma în și a câștigat faima acolo ca artist și arhitect În plus față de picturile pitorești, el a creat o serie de fresce, inclusiv cele care împodobesc sărbătorile uriașe ale sălilor din Palazzo Barberini ( - ) și Vaults of Santa Maria din Vallicell ( - ) Compozițiile multi -figurare ale lui Pietro, pline de dinamică și dramă, i -au creat o reputație de strămoș al barocului roman matur Andrea Sakki ( - ) a avut loc o poziție complet diferită ( - ), un reprezentant al unui clasicism strict A studiat la Roma cu Francesco Albani, în a plecat la Bologna, iar din până la sfârșitul vieții a lucrat la Roma în principal pentru Barberini Periile lui Saki aparțin unui număr de picturi și fresce altari Fresco „Providența divină”, scrisă în pentru Palazzo Barberini, a provocat încântare universală Sakki a evitat dinamica și gesturile exagerate, preferând claritatea rigidă a formelor și completitudinea compoziției ca expresie a păcii solemne În lucrarea sa, gravitează la arta romană clasică și la tradițiile lui Raphael Până în secolul XVII, Roma Uyasa a reușit să se transforme în Mecca pentru artiști din toată Europa Și, prin urmare, mulți maeștri din diferite țări au venit aici în speranța de a deveni faimos și de a se îmbogăți în orașul etern Printre ei s -au numărat Bambuccanti din Olanda și Flandra, care au introdus efectiv un nou gen în arta romanică - o imagine naturalistă a unui artist contemporan de scene de gen pe străzi și în taverne, lipsite de orice încercări de idealizare Numele grupului provine de la Peter Van Lara ( - ), fondatorul acestei direcții artistice, pe care prietenii săi l-au numit Bamboce (care înseamnă „păpușă de zdrență” sau „blank”) pentru aspectul său caracteristic, destul de urât Bambuccanti a avut legături strânse cu artiștii francezi care locuiau la Roma, dintre care cei mai cunoscuți erau Poussen și Claude Lorren Nicola Poussen ( - ) s-a născut într-un sat mic din Normandia și a ajuns la Paris, unde a lucrat cu Philip de Shampenem În , a ajuns la Roma, unde și -a petrecut cea mai mare parte a vieții Pe un artist de excepție, cea mai puternică impresie a făcut o moștenire clasică, iar acest lucru a dus la crearea unui număr de tablouri ale unui mic format pentru comploturi mitologice pentru clienții privați După Purussen S -a interesat de pictura peisajului și a creat o serie de lucrări în care, operând cu abilitate cu nuanțe de diferite culori, a recreat iluzia de profunzime, folosind figuri umane doar ca elemente secundare Claude Zhel, cunoscut sub numele de Claude Lorren ( - ), s-a stabilit și la Roma Este considerat unul dintre primii pictori de peisaj în sensul modern al cuvântului Soluțiile sale de compoziție gânditoare indică o atitudine atentă naturii De obicei, tablourile lui Claude nu sunt locuri reale, ci peisaje clasice grandioase cu capodoperele arhitecturale din epoca Romei antice sau renaștere înaltă, împotriva cărora sunt desfășurate scene de comunicare între zei și muritori Cu toate acestea, istoricul de artă german Zandrat îi reproșează pe artistul lipsei de îndemânare atunci când înfățișează figuri umane în astfel de scene Claude Lorren a făcut gravuri din toate pânzele sale pitorești și le -a adunat în opera lui Liber Veritatis pentru a -și aproba drepturile de autoritate și de a se proteja de falsuri și copii Printre cei mai mari artiști care au creat la Roma în a doua jumătate a secolului s -au numărat Carlo Mararatt și Andrea Potszo Carlo Ma-Ratta ( - ) în timpul șederii sale la Roma a fost student la Saki și este considerat principalul exponent al tendințelor clasice în pictura romană din această perioadă El a creat în principal tablouri și lucrări de altar pe comploturi religioase și istorice, dar a fost, de asemenea, faimos ca portretist Andrea Potszo ( - ) din Como a lucrat la Milano, iar în s-a alăturat ordinului iezuiților Artistul nu știa egal în abilitatea picturii iluzioniste - imaginea peisajelor arhitecturale în viitor În , datorită medierii lui Maratti, a fost invitat la Roma, unde a creat cea mai cunoscută frescă a sa - pictura tavanului din Biserica Sant Inyazio Deci, în Roma secolului XVII nu exista un sistem de stil artistic absolut consistent și unificat; Mai degrabă, au existat mai multe tendințe semnificative în același timp Printre aceste tendințe stilistice se numără academicismul lui Karrachci și adepții lor care au căutat să reînvie frumusețea și armonia clasică a Renașterii Pe de altă parte, realismul lui Caravaggio, pe care mulți l -au acuzat apoi de absența Invenzione, Disegno, Decoro și Scienzia (fantezii, desene, bijuterii și abilități), a găsit mulți adepți atât în ​​Italia, cât și dincolo - în Spania și Olanda La mijlocul secolului, au fost concurați pictura monumentală și luxuriantă a barocei mature (Pietro și Cortona) și a unui clasicism strict (Sakki) Bellory în „Opiniile sale despre pictură, scribbled și arhitectură”, care a văzut lumina în , a prezentat o teorie a programului bazată pe postulatele recunoscute ale clasicismului Unul dintre principiile sale de bază a fost: datoria artistului de a alege cele mai perfecte și mai frumoase elemente ale naturii și de a crea o formă ideală de la ei, liberă de imperfecțiunea lumii reale Temele religioase au dominat arta acestui secol, deoarece reformația a văzut sarcina principală Arta chu în convingerea aducând fiecărui privitor al postulatelor credinței creștine Parcelele mitologice au fost, de asemenea, răspândite, dar este de remarcat faptul că, spre deosebire de Franța și Spania, nu era obișnuit să comande comploturi alegorice ale Pan, glorificându -le, glorificându -le, printre membrii celor mai proeminente familii Ciclurile mitologice în galeriile palatului erau limitate la clasicii romani antici; Au fost evitate orice indicii de legătură directă între această epocă și secolul actual Academie Cea de -a doua academie pe terenuri italiene a fost fondată la Roma pe modelul numeroase ateliere medievale în care artiștii s -au unit În , Vasari a fondat Academia de Arte din Florența, iar în , la inițiativa Federico Dzzukkari, Academia St Luca În statutul ei, obiectivul principal este pregătirea artiștilor Acest lucru a sugerat nu numai instrucțiunile practice și desenul de predare și pictură, ci și prelegeri și discuții despre teoria artei Academia a fost condusă de președinte, prințesa, precum și de consilierii săi, „Concoctri” aleși din mediul artiștilor Academia de acum a fost de mare influență asupra politicii în domeniul artei, deoarece toate ordinele publice erau acum sub controlul său Printre membrii săi au fost nu numai artiști locali, ci și străini - Velazquez, Poussen și Claude Lorren În anii ale secolului XVII, Academia a devenit o scenă a discuțiilor celebre, pe care Pietro Da Corton și Sackes în ceea ce privește tehnicile, cu ajutorul căruia marile opere ale picturii ajung la privitor Cortona a subliniat demnitatea compozițiilor monumentale multi -figurare, în care, de dragul unei mai mari străluciri și bogăție de conținut, subiectul principal este ilustrat de episoade auxiliare El a comparat pânzele istorice cu poezii epice, unde povestea principală a fost decorată cu subiecte suplimentare Spre deosebire de argumentele sale, pictura ideală în viziunea lui Saki a fost asemănătoare cu tragedia, a cărei forță a influenței emoționale asupra privitorului a fost obținută de numărul minim de personaje existente El a declarat că abundența figurilor și a compozițiilor de grup secundar duce doar la confuzie (absurd) și nu ajută deloc să aducă sentimentele și gândurile autorului către privitor Sakki l -a reproșat pe Caoron pentru că s -a irosit pe detalii magnifice, în loc să se concentreze pe cel mai important lucru Pe lângă Academia St Luke, la Roma, a acționat și Academia Franceză, fondată în la inițiativa lui Kolber și a conceput ca ramură a Academiei de la Paris Scopul său a fost de a permite elevilor talentați ai Academiei de la Paris, cu ajutorul unei pensiuni clare, care au continuat să -și continue educația la Roma, fără să aibă grijă de partea financiară a vieții Și ca compensație, organizatorii au sperat că studenții vor crea copii din cele mai valoroase opere de artă pentru Curtea Franceză Caravaggio Apel Savla, Pânză, ulei x cm Roma, Santa Maria del Paul, Charazy Chapel Caravaggio Crucifixion St Petra Pânză, ulei x cm Roma, Santa Maria del Paul, Charazy Chapel Printre cele mai semnificative lucrări ale Caravaggio din Roma se numără picturile de la Capela Cherazi din biserica Santa Maria del Popolo În , el a încheiat un contract, conform căruia urma să scrie două picturi de șevalet pentru capela familiei din Tiberio Cheazy, trezorierul Papei Clement VII, pe temeiul apelului Sf Pavel în credință și răstigniri ale Sfântului Petru; Ambele subiecte au primit deja o întruchipare artistică în ansamblul Fresco Michelangelo din Capela Vaticanului din Paolin Ca și în alte cazuri, Caravaggio aici a trebuit să scrie versiuni repetate ale ambelor tablouri la insistența clienților nemulțumiți Artistul a ales un episod din Sfintele Scripturi, când Saul, conducătorul Damascului, care a condus persecuția creștinilor, cade de la un cal la Pământul va deveni lovit, lovit de strălucirea formidabilă a lui Hristos Savel este răsturnat pe spate, cu ochii închiși, își întinde mâinile spre cer; Figura lui, puternic scurtată și aplecată adânc în pânză, este inundată de lumină divină Doar slujitorul lui Savla și calul au fost martorii furiei cerești Din întunericul din jur, lumina dură o apucă pe Savla, trupul calului său și chipul servitorului Drama a ceea ce se întâmplă este agravată nu numai de compoziția siluetei, când partea calului umple aproape întreaga pânză, ci și jocul luminii Caravaggio nu dă nicio dovadă a unui miracol, inclusiv fenomenului feței divine, care poate fi adesea văzut pe alte pânze și fresce dedicate acestui subiect Puterea furioasă a lui Hristos este înlocuită cu un flux puternic de lumină Nici calul, nici slujitorul nu știu despre semnificație Ce se întâmplă în fața lor; Fenomenul lui Hristos este clar doar pentru discipolul ales A doua imagine a acestui ansamblu prezintă răstignirea Sf Petra Trei călători ai împăratului Nero au legat apostolul la cruce Corpurile lor grosiere s -au contopit în eforturi fizice monstruoase, ridicând o cruce cu Sfinții înțepate cu el Caracteristicile doar unuia dintre ele sunt clar distincte Petru însuși este luminat strălucitor și pare a fi singura persoană vie printre puterea întunecată fără suflet El cu conștiință deplină merge la faza martiriului Ca în „Apelul lui Savla”, Caravaggio limitează cercul de actori cu patru figuri principale și nu are nevoie de alte personaje Drama complotului este accentuată de compoziția în care contururile Crucii, încrucișate pe pânză, sunt repetate în patru figuri umane, care ies din întunericul din jur într -o rază puternică de lumină Privitorul nu devine participant la evenimentul prezentat în imagine; Personajele ei sunt fie ocupate cu afacerile lor crude, precum călătorii, sau sunt plini de suferință înălțată, ca un apostol, nici priveliștile, nici gesturile nu izbucnesc În acest ansamblu creat pentru capela lui Cherazi, Caravaggio a subliniat prăpastia care există între viața pământească și sfera spiritului spiritual, mistic, înfățișând conștiința apostolului în „Apelul lui Pavel” sau execuția în „Crucifixia Sf Petru ”, fără a sublinia propria experiență religioasă a Sfintelor Apostoli din ajutorul unui truc comun este fenomenul feței cerești Annibale din Karrachci Fresce pe tavanul Galeriei Farneze Roma, Palazzo Farneze, aprox Vizualizare generală (stânga), Triumful Bacchus și Ariadne, Fragment (mai sus) Fresce de tavan ale Galeriei Farnese, create de Ordinul Cardinalului din Clasa-Order Farnese, este considerată cea mai remarcabilă lucrare a artistului de la Bologna Annibale din Karrachachci; A scris -o cu ajutorul lui Agostino Karrachci și Domenikino Într -o galerie de douăzeci de lungimi și șase metri lățime, încoronată cu un arc semicircular, a fost păstrată o colecție de sculptură Ideea principală a clientului a fost de a înălța familia Farnese cu ajutorul asociațiilor mitologice Tatăl cardinalului, Alessandro Farnze, liderul militar sub Filip al II -lea, și mai târziu conducătorul Olandei, a obținut glorie și poziție înaltă a casei Farnesa Karrachci a împărțit bolta tavanului în trei părți Cryphone -urile laterale conțin o serie de scene mitologice mici, patru fresce de colț sunt dedicate alegoriilor virtuților, iar două tablouri mari pe laturile lungi ale bolții reprezintă scene din legenda lui Perseus Cinci picturi monumentale pe partea centrală a tavanului din mijlocul, cea mai înaltă parte a tavanului sunt de o importanță deosebită În centru, artistul a plasat procesiunea triumfală a lui Bacchus și Ariadne, scenele vecine înfățișează Pan și Diana, precum și Paris și Mercur; În cele din urmă, Ganymede și Hyacinth sunt finalizate Procesiune triumfală a CO Acesta este de la un cuplu așezat într -un car, înconjurat de nimfe și satiri amuzante Bacchus, zeul vinificației și distracției neîngrijite, îl salvează pe Ariadn abandonat de teza de pe Naxos Frescele reflectă clar obiectivul principal al operei lui Karrachci: renașterea idealului naturalist al artei Renașterii Cifrele Atlanteanilor și Herms, înfățișate sub formă de statui de piatră cenușie, susțin partea centrală Elemente arhitecturale și sculpturale reale și pictate, ghirlande, bucle și medalioane sunt adiacente cadrelor pitorești ale unei forme dreptunghiulare și rotunde în cadre pitorești și lipsite de compoziții cret, situate în spatele cariatii și figuri goale În multe părți, există o impresie înșelătoare a unui spațiu închis, de exemplu, la colțurile în care compozițiile în același timp par să se „deschidă” într -un fundal promițător de peisaj În unele locuri, este dificil să împărtășești arhitectura și pictura În ciuda sistemului complex de ornamentare, parcelele descrise pe fresce sunt ușor „citite” datorită simetriei axiale în trepte a schemei de pictură care are originea în partea sa centrală Tema principală a ciclului este înălțarea și transformarea sufletului uman în razele iubirii divine Domenikino Beaching St Andrey, Roma, San Gregorio Mano, Oratorio di Sant Andrea, Fresco Domenikino și Reni au aparținut școlii din Bologna și au fost elevii Annibala Karrachci care au venit să lucreze la Roma Cu toate acestea, atitudinea lor față de pictura istorică a fost complet diferită Diferențele în abordarea lor în imaginea unor astfel de comploturi sunt ușor de urmărit pe exemplul frescului Oratorio di Sant Andrea, care face parte din Biserica San Gregorio Mano Acolo, în , în numele cardinalului Capione Borgeze, au scris pe pereții opuși frescele de aceeași dimensiune dedicate scenelor din viața Sfântului Andrey Acest sfânt a fost unul dintre cei doisprezece apostoli ai lui Isus, care a predicat, potrivit Legend, învățătura Evangheliei în Asia Mică și a fondat Biserica din Bizanț S -a întâlnit într -o dispută cu Egei, conducătorul lui Patras, dar nu l -a putut transforma spre creștinism Aiga a ordonat apostolului să se întemeiească și l-a condamnat să încetinească moartea pe crucea în formă de X Sfântul Andrew a acceptat chinul de pe cruce timp de două zile, predicând creștinismul celui care l -a ascultat și a încetat, învăluit în radiația divină Conducătorul, batjocorindu -l pe sfânt, a lovit nebunia și, în curând, a întâlnit moartea Ambii artiști au înfățișat diverse episoade ale Martiriului Apostolului Pe fresca Domenikino arată o scenă de scouring St Andrei, și Reni au scris un sfânt martir în drum spre locul execuției, în momentul în care vede crucea și, amintindu -l pe Hristos, cade în genunchi Fresco Domenikino se distinge printr -o structură clară Acțiunea are loc în fața templului roman antic Patru călăi l -au bătut pe Sfânt din dreapta, mai multe femei urmăresc cu teama ceea ce se întâmplă; Alți spectatori sunt vizibili în fundal, iar între aceste două grupuri, conducătorul stă pe tron Domenikino construiește toată acțiunea pe tema martiriului, iar arhitectura nu servește decât ca fundal al acestui eveniment Privitorul imaginii pare, de asemenea, păstrat la o distanță de războinici care resping femeile care încearcă să -l ajute pe apostol Spre deosebire de Domenikino, Guido Reni construiește compoziția frescoi sale cu ajutorul multor figuri pe fundalul unui peisaj alarmant În centrul compoziției, apostolul Andrei, înconjurat de trei călăi, cade în genunchi și ridică mâinile în rugăciune, văzând o cruce în depărtare de pe deal Procesiunea care însoțește sfântul, războinicii romani, femeile cu copii, Bărbați - se oprește într -un depozit aleatoriu Cu toate acestea, în timpul unei priviri mai atente, se poate înțelege că diverse grupuri de oameni își exprimă atitudinea unul față de celălalt cu vederi și gesturi Artistul include spectatorul în acțiune: linia formată din figurile însoțirii, în centrul schimbărilor de compoziție, astfel încât iluzia participării la ceea ce se întâmplă să se creeze Aceste două fresce create de Guido Reni și Domenikino, situate unul lângă celălalt, au dat naștere la discuții la cald Bellori vorbește despre duello (duel) între acești artiști, care pot fi descriși cu ajutorul unei povești caracteristice despre o bătrână Potrivit acestei povești, Annibale din Carracci, când a fost întrebat care dintre cei doi studenți ai săi pe care îl apreciază mai sus, a răspuns că el însuși a înțeles diferența semnificativă dintre fresce datorită comportamentului și comentariilor unei femei țărănești cu mijloc Această bătrână - spune Bellory - a venit la orator cu nepotul său și, la început, cu atenție și cu aprobare vizibilă s -a uitat la fresca lui Reni, dar apoi s -a întors, fără să spună un cuvânt Dar, în „scourgarea” lui Domenikino, ea a arătat un interes intens și a explicat în detaliu sensul copilului evenimentelor înfățișate Judecând după aceasta, nu a fost acordată preferința frescului lui Reni, pe care nu era nimic de „citit” Pe de altă parte, Dazh; S -ar părea că fresca lui Reni le -a oferit inamicilor săi posibilitatea de a spune că artistul nu are Maniera Grande (scara) necesară pentru pictura istorică Cu toate acestea, în ciuda acestor voci critice, opera lui Reni a fost curând recunoscută ca o capodoperă a picturii baroce În anii următori, activitatea lui Reni a avut un impact semnificativ asupra dezvoltării artei în ansamblu Critica a două interpretări ale complotului despre St Andrei și povestea vechii țărănești ilustrează clar calitățile a două sisteme diferite în pictură, care s -au conturat în secolul al XVII -lea, fantezie, ingeniozitate și îndemânare (Stoia, Invenzi -Opera și Istruite), proeminent în opera lui Reni , și pe celălalt, Grace, Grace, Grace Subtilitate și senzualitate (Grazia, deliczza și Riasega), caracteristice perii lui Domenikino Guido Reni Sf Andrey în drum spre Cruce, Roma, San Gregorio Mano, Oratorio di Sant Andrea, Fresco Guido Reni Bătând bebelușii, Pânză, ulei x cm Bologna, National Pinakothek „Bătăușul bebelușilor” este una dintre lucrările lui Guido Reni, recunoscută ca o capodoperă în timpul vieții artistului; A fost scris la sfârșitul celei de -a doua șederi la Roma (din până la ), cu puțin timp înainte de a se întoarce la Bologna Reni a creat o imagine prin ordinul familiei Bero din Bologna pentru capela de la Biserica St Dominica Pânza înfățișează un episod din Evanghelia lui Matei ( , - ), când Irod, după ce a aflat de la Magi despre nașterea „țarului evreului” din Betleem, a ordonat să ucidă toți bebelușii sub vârsta de doi ani ani Reni reduce imaginea evenimentului la cele mai de bază elemente și își transmite toată plinătatea printr -un episod teribil Principiul compoziției este un triunghi încrucișat, al cărui vârf este echilibrat de marginea inferioară a imaginii Și, în același timp, structura ambelor jumătăți este strict simetrică Fiecare figură din partea stângă a pânzei corespunde strict aceleiași figuri din dreapta În sectorul superior, două figuri pe fiecare parte - două femei și doi războinici, sunt reprezentate în perechi, iar în fiecare caz, se uită înainte, iar cealaltă întoarsă - diferă în gesturile lor Arhitectura sumbră este apucată efectiv de o rază de lumină care se revarsă din fundal Principalul lucru din această scenă este femeile Deși în imagine doar doi războinici sunt efectuați prin cauza lor crudă, întregul spațiu vast este dedicat suferinței a șase femei, gesturi patetice de disperare, încercărilor lor de a -și salva copiii de la moarte Gverino Și Vorora, - Roma, Casino Lunovisi, Plaphon Singura plaphon a operei lui Gverino, „Aurora”, cu imaginea figurilor care personifică Glory, Onoare și Virtute, a fost creată de artist pentru vila cardinalului Ludovico Lyudovi de pe Pinchio Nivelul setului scăzut al tavanului de pe vilă a fost „crescut” vizual de artistul Agostino Tassi, cu ajutorul construcțiilor arhitecturale pitorești cu coloane foarte scurtate Având în vedere acest lucru, Gverino desfășoară, de asemenea, figura Aurora în consecință În carul său de aur, zeița, însoțită de cupide cu flori și păsări, plutește de -a lungul firmamentului ceresc, îndemnând zorii Pe părțile laterale ale procesiunii, puteți vedea două peisaje: cu unul, o vedere realistă a vilei, cu celălalt, polone de argint, peste care amursul amurs Aurora, împrăștierea florilor și conducând noaptea, trece pe lângă Typhone -ul cu barbă așezat Înaintea ei din nori sunt trei Ora, Gardienii Cerului În interpretarea dramatică a scenei care se desfășoară pe fundalul cerului care se deschide în sus, încadrat de arhitectură iluzionistă, artistul pare să anticipeze barocul matur Pietro și Coroana Cardinalul Alstorandini a ordonat lui Domenikino imaginea „Hunting Diana” Cu toate acestea, ulterior, această pânză a fost în colecția Watchpiere Borgeze, care a căutat să o achiziționeze cu orice preț Nimfele care însoțesc zeița concurează la împușcare, ei vizează o pasăre atașată de pol Cei trei arcași înfățișați în partea stângă a imaginii au făcut deja fotografii iscusite: o săgeată a lovit stâlpul, cealaltă a tăiat legăturile de legare, iar a treia a lovit pasărea zburătoare Diana acționează ca judecător și ține o coroană de aur în mâna dreaptă, care va fi acordată câștigătorului, înfățișată în stânga, cu un tors gol Domenikino se bazează aici pe complotul din „Aeneidul” lui Virgil (cartea V), care vorbește despre jocurile funerare aranjate de Aeneas, expulzată în Sicilia cu troienii învinși, în memoria tatălui său decedat al lui Anchis În centrul pânzei se află o zeiță înaltă Diana, restul figurilor sunt situate în jurul ei O curioasă ascunsă în tufișurile din dreapta; Își apasă degetul pe buze, chemând tăcere A fost recent definită ca un act Potrivit lui Ovidiu, acest vânător priceput a făcut o privire spre zeiță când s -a scăldat și, ca o pedeapsă, a fost transformată într -un cerb, care a fost sfâșiată de bucăți de câini proprii Identificarea este confirmată nu numai de nimfele goale în prim plan, ci și de doi câini, dintre care unul se grăbește către proprietarul său ascuns Privitorul imaginii este dat în același mod în același rol ca și actul - se dovedește a fi neinvitat de spion Domenikino Diana Hunt, Pânză, ulei x cm Roma, galeria Borghese Pietro și Cortona răpirea sabinelor, aprox Pânză, ulei x cm Roma, Vatican Pinakothek Andrea Sakki Viziunea Sfântului Romuald, aprox Canvas, ulei x cm Roma, Vatican Pinakotek Lucrările lui Pietro și Cortone și Andrea Sakki demonstrează, de asemenea, diverse tehnici artistice, cu ajutorul căruia acești maeștri remarcabili au obținut impactul dorit asupra privitorului Dacă Pietro da Cortona a preferat pictura istorică multi -figura cu parcelele principale și secundare, atunci Sacke a vorbit pentru mai puține personaje pentru a obține un efect mai concentrat Pictura Pietro a fost creată prin ordinul cardinalului Sacketti, care a fost ghidat atunci când a ales subiectul cu intențiile de a include portretele familiei sale ca fiind rădăcină romană, deși s -a stabilit de fapt la Roma destul de recent Această pânză a fost creată ca o cameră cu aburi pentru munca lui Pietro „Victima Polyxena” Subiectul răpirii Sabins se bazează pe legenda lui Romulus, fondatorul Romei; Văzând predominanța bărbaților din oraș, a invitat -o pe Sabines să ia parte la sărbători magnifice Când oaspeții se așteptau cel mai puțin la acest lucru, romanii au atacat soțiile și fiicele Sabinelor, întorcându -și sateliții spre zbor Scena lui Pietro da Cortona a făcut piața în fața Bisericii din Neptun, unde a înfățișat diverse scene de răpire Trei perechi sunt situate în prim plan Pentru grupul potrivit, Pietro l -a luat pe Bernini ca un eșantion „răpirea proserpinului” Cifrele din față sunt făcute ca grupuri sculpturale, iar locația lor pe Imaginea și o retragere plană, similară cu decorarea scenelor, îmbunătățesc asemănarea acestei pânze a carbonatului cu compozițiile secolului al XVI -lea Stilul său artistic și o abundență de efecte colorate care au provocat critici asupra publicului ca manifestare a declinului sunt exact opusul esteticii clasice Andrea Saki În pânza sa monumentală „Viziunea Sfântului Romuald”, creată pentru altarul Bisericii Demolate ulterior din Sf Romuald în Roma, sunt urmărite tendințe complet diferite Sfântul Romuald a fost la început un călugăr în Benunț în Ravenna și și-a petrecut restul vieții în Franța și Italia, devenind un pustnic și fondând multe mănăstiri, inclusiv cea mai mare-ka-maldoli Sakki a înfățișat St Romuald într -o haină albă, cu un personal rutier care stă pe fundalul unui peisaj cu trei frați ai ordinii sale Mâna sfântă arată mâna sfântă spre partea stângă sus a pânzei, unde viziunea lui este reprezentată în mod grafic Ca și Iacob -ul biblic, Romuald vede o scară care duce la cer; Potrivit acesteia, călugării săi, îmbrăcați în alb, se ridică la viitoarea mănăstire Saki subliniază natura supranaturală a ceea ce se întâmplă printr -un contrast ascuțit între peisajul întunecat, aproape mohorât (trunchiul și ramurile copacului încadrează cele două părți ale imaginii, aruncând o umbră groasă pe albul sclipitor al hainelor monahale) și O viziune scrisă în tonuri foarte luminoase și delicate Peter Van Lar Flagellanta, aprox Pânză, ulei , x , cm Munchen, galerie de imagini bavareze, vechi Pinakotek Printre puținele tablouri de gen create la Roma în secolul al XVII -lea, se disting lucrările create de Bamboccenti Pe pânza Flagellanta, Peter Van Lar înfățișa o piață romană modestă în apropierea bisericii și scene din viața de zi cu zi Printre diferitele grupuri - enoriașii bisericii, trecătorii - joacă copii, comercianți de fructe și pelerini îngenuncheați - se disting două figuri goale în mantabe albe cu capotă Acestea sunt flagelari - chrys Tiana, scuturându -se ca o pedeapsă pentru păcate Self -Flagelarea (flagelarea) - erezie, condamnată de biserică în Evul Mediu și aproape uitată până în - a supraviețuit renașterii în secolul al XVII -lea printre puținele grupuri de credincioși Imaginea ilustrează unele forme de manifestare a inițierii religioase, răspândite de diverse fraternități Plashness este exprimat în persoana de a ruga pelerini, de sine - Flagellants și Mercy - Distribuirea pomnelor trecătorilor - În fundal, în interiorul spațiului vând pește - este probabil o aluzie la creștinism Numeroase Svide Corpurile unui strict, care neagă începutul carnal al aspectului credinței creștine sugerează că această imagine ar trebui interpretată ca o alegorie a vremii Diego Velazquez Portret of Innocent X, Pânză, ulei x cm Roma, Galeria Doria-Pamfili Diego Velazquez a trăit de două ori la Roma, iar aceste perioade au avut o influență extraordinară asupra dezvoltării creative Marele artist spaniol În timpul celei de -a doua vizite, din până în , a creat una dintre capodoperele sale - „Portretul lui Innocent X” Au fost păstrate mai multe portrete sculpturale ale Papei realizate de Al-Gardi și Bernini, dar pictura lui Foarte puțini sunt cunoscuți Se știe puțin despre circumstanțele specifice ale creării portretului Poate că a fost o ordine, deoarece gloria portretului Velazquesk a ajuns de mult timp pe Roma Cu toate acestea, artistul însuși ar putea oferi Innocent X pentru a -și scrie portretul, pentru că l -a cunoscut pe Nunzius la curtea lui Filip al IV -lea Velazquez a avut propriile sale motive personale pentru a atinge favoarea Papei: timp de mulți ani a căutat să intre în cercul nobilimii datorită admiterii la Ordinul Sf Iago (Iacob) și a sperat să -și îndeplinească intențiile scriind un succes portret Istoricul de artă Palomino relatează că Velazquez, care de obicei și -a scris capul din natură, a creat mai întâi un portret al slujitorului său Juan de Parehi, care l -a însoțit peste tot Și abia atunci a început să ofere caracteristicilor asemănarea cu tatăl În această pânză, Velazquez revine la tradiția stabilită de Raphael - tipul de figură de ședință înfățișată în trei sferturi; Aceste principii au fost aplicate și de Titian în portretul Papei Paul al III -lea Imaginea clar neclintită a lui Innocent X, despre care contemporanii au vorbit despre un om neatractiv și absurd, spun ei, A fost cauzată de exclamația sa involuntară: „Tgor-ro uge!” (Prea asemănător!) În acest portret, Velazquez a refuzat orice elemente interioare și s -a concentrat în întregime pe momentul psihologic, în special prescrierea cu atenție a feței și mâinilor modelului În culori, diverse nuanțe de roșu domină Un frotiu flexibil, care implică contemplarea lucrărilor pitorești dintr -o oarecare îndepărtare, poate fi considerată un tribut adus venețienilor și, în primul rând, Titian Portretul a fost întâmpinat de contemporani cu o aprobare violentă, iar artistul a fost admis la Academia St Luca Pietro și Cortona Aterizarea troienilor la gura Tiberului, Fragment din plaphon, galerie Pamfili Rome, Palazzo Pamphili în partea de jos: Pamfili Gallery (View General) În momentul în care Velazquez a lucrat la portretul său, Papa Innokentul X a ordonat să -și re -definească propriul palat de familie de pe Piazza Navon și i -a instruit pe Pietro și Cortron să decoreze galeria cu fresce Tema acestor fresce este terminată] Etapa rătăcirii lui Aeneas, care este Pos Distrugerea lui Troia s -a dovedit a fi împreună de tovarășii săi din Italia, unde EI urma să cucerească Lacis și o sută de strămoși ai clanului Juliev În scenele pitorești înfățișau diferite proporții în consecință] cu sensul și conținutul lor, se leagă cu acest eveniment legendar Pietro a împărțit plafonul în câte sectoare adiacente cu acesta au fost sacrificate; granițe încețoșate; Niste! Compozițiile sunt evidențiate printr -o încadrare pitorească Firul SID îl conduce pe privitor dintr -o scenă a alteia, iar rolul central este jucat de phaised în partea centrală a acestuia; O mare frescă dreptunghiulară, cu o certare a lui Jupiter, care se ridică], care a început disputele dintre zeițe la Juno și Venu Ru În războiul troian, Juno a fost prima parte a grecilor, iar Venus, mama lui Anea a apărat eroul în rătăcirile sale, în cele din urmă, l -a adus în Lazzov Julite a împăcat zeițele, promițându -le că cursul bătăliei cu turul - liderul tribului local al Rutuli - va fi săracul PS pentru Aeneas Zeița este dreapta) Dia Fata, înfățișată pe Jupita Rum sub forma unei figuri feminine, ține brațele cântarului O altă frescă arată aterizarea prosperă a lui Aeneas și a lui \> Sateliți întunecați la gura Tiberului, statul Duma este întâmpinat de o zeitate râu Epizxul dotului lunii, Hu Doard plasat la baza bolții, i, spre deosebire de scenele care apar și cerurile, sunt lipsite de încadrare Uau, pentru aceasta, a apărut o putere deschisă a compozițiilor ETA, creând o privire a continuității acțiunii și depășirea spațiului de tavan Fresce Pietro urmează schema iconografică diferențială a rătăcirii lui Enea sunt văzute ca itrari um mentis (rătăciri ale spiritului sau despre procesul dezvoltării psihologice), care trece prin Vita voluptuos; (Viața senzuală - îmbrățișată de PLA Menem Troy), Vita Activa (Active Life - Cartagine) la obiectivul său - Vite Contemplative (Life Contemplative -IM) Interpretat în sensul mistic, „aeneidul” reprezintă triumful Bisericii și al autorităților papale, care s -au considerat legitimând moștenitorii Imperiului Roman Nicola Poussen Regatul Flora, Canvas, ulei x cm Dresda, Colecția de galerie de artă de maeștri vechi Cealaltă direcție în pictură este reprezentată de doi artiști din Franța, care locuiau la Roma, Poussen și Claude Lorren Regatul Flora Poussen este una dintre lucrările sale timpurii; Acesta a fost scris la Roma prin ordinul nobilului sicilian Fabrizio Valgar-Cer Zeița Flora Flowers este înfățișată dansând pe fundalul unui peisaj minunat, înconjurat de figuri înclinate și în picioare Aceștia sunt eroi greci și semigodi care și -au încheiat viața pământească Ajax stă în fața Herma a naturii; Când armura lui Ahile nu s -a dus la el, ci Odiseea, s -a repezit de furie la sabia lui Unde pe z- Mlyu și -a vărsat sângele, cuișoarele au crescut Narcis a îngenuncheat în dreapta lui, atât de îndrăgostit de reflectarea lui, încât s -a transformat într -o floare Opus de el, un nimfă ecou îndrăgostit de el stă; Respins de narcise, s -a uscat și a devenit o umbră În spatele lor, Clitia, gelos pe iubitul lui Apollo, care a devenit heliotrop În dreapta, în prim -plan, coroana și zâmbetul, un cuplu de dragoste, s -a transformat într -un crocus și înfășurându -și legătura Urmat de Adonis, un iubitor al lui Venus, rănit mortal de un mistreț; Trandafirii i -au crescut din sânge În spatele lui, în stânga, este un zambiant, un apol iubit sânul, pe care zeul soarelui l -a ucis accidental un disc; Sângele lui a născut Hyacint Adonis și Iacinth își arată rănile În partea superioară a imaginii Apollo, Dumnezeul Soarelui, își stăpânește carul sub arcul ceresc O soluție coloristică delicată și rafinată, chiar ușoară, care unește întreaga scenă, armonioasă, ca și cum ar dansa, mișcări ale figurilor, o compoziție echilibrată și o revitalizare ornamentală a suprafeței cu ajutorul unui ritm unificat, formele subliniate clar indică angajamentul de a fi angajamentul lui Pusssen la clasicele antice toali Eliminare Jurnalul figurilor de pe banda îngustă a primului plan este conceput pentru a consolida impresia naturală și, în același timp, subliniază rolul fiecărui personaj Singura mișcare care este direcționată mai adânc în pânză este indicată de ochii Clitiei, urmând geloasă carul lui Apollo pe cer Alegând acest subiect, Poussen s -a bazat pe „metamorfozele” ale lui Ovidiu și pe poezia de Gamanings Marino Imaginea servește ca o ilustrare a ideii eternității vieții, ale căror forme sunt în procesul de schimbări constante Nicola Poussen Peisaj Pirate și Tisboi, Pânză, ulei x , cm Frankfurt, Shtedelevsky institut Poussen a fost ghidat de motive complet diferite atunci când a creat pictura „peisajul cu un pirama și un purtător de tis”, pe care l-a scris pentru prietenul său, omul de știință și anticharul Cassiano del Songso În acei ani, artistul a ocupat problemele picturii peisajului Aceasta este una dintre puținele sale lucrări mari de formare Poussen pune complotul despre piram și teasbe în atmosfera unui maiestuos, aprins de furtuni ale unui peisaj deluros, care se extinde în principal în fundalul imaginii, cu un lac în centru și oraș din partea dreaptă Povestea a doi iubiți nefericiți de la Babilon este împrumutată de la „Metamorfoză” a Ovidiu Sărbătorile au fost de acord cu Tisbo că se vor întâlni la sursă pentru a părăsi orașul, deoarece părinții lor le -au interzis să se întâlnească Sărbătorile au întârziat, iar Tisba, care îl așteptase, dispăruse deja, fugind de aprigă a leoainei În grabă, fata a aruncat un șal, iar animalul, Atolo că taurul ucis, cu gura sângeroasă, a rupt o țesătură subțire Când sărbătorile au venit la sursă și a văzut urmele lui Lion și a sfâșiat șal, a decis că iubitul său este mort și, chinuit de vinovăție și disperare, s -a repezit la sabie Tisba, după ce a descoperit un iubit pe moarte, s -a despărțit și de viață Pussen El a înfățișat momentul disperării finale a iubitorilor - Tisba cu un gest expresiv se grăbește spre pirama pe moarte Natura nu rămâne indiferentă față de drama desfășurată: un uragan furios face furori, scântei de fulgere și o fâșie de cer senin este vizibilă pe stânga deasupra dealului Deasupra scenei tragediei, desfășurându -se aproape la marginea inferioară a pânzei, peisajul este dominat de elemente Poussen, prin propria sa admitere, a fost interesat în primul rând de soluția problemelor artistice - imaginea unui peisaj furtunos și doar în al doilea rând soarta tragică este îndrăgostită de NY Ideea centrală a imaginii este Bessius a unei persoane înainte de averea Claude Lorren Plecarea Sf Ursuly, pânză, ulei x cm Londra, National Gallery Claude a scris această pânză la Roma prin ordinul Cardinalului Poli Potrivit legendei, Ursula, fiica regelui creștin al Marii Britanii, a promis mâna ei lui Eteri, fiul regelui Angliei, cu condiția să accepte credința creștină în trei ani Între timp, a plecat la Roma împreună cu câteva mii de fecioare care intenționau să accepte botezul Acolo, Ursula a aflat că este destinată să meargă la Köln pentru un martiriu După ce a fost acceptată de Papa Kiri-Ak, Sfântul cu unsprezece mii de fecioare s-au dus la Köln, unde au fost atacați de liderul lui Huns Attila Doar Ursula a supraviețuit, a cărui frumusețe a fost captivată de liderul barbarilor, dar ea a murit curând din cauza unei săgeți puse de Attila, pe care a respins -o Claude înfățișa momentul de plecare a sfântului și a tovarășilor săi din portul roman Înfăptuit pe steag, care ține Ursula, Crucea Roșie și o săgeată pe câmpul Roșu, simbolizează viitorul său martiriu Claude Lorren Sea Harbour la Sunrise, Pânză, ulei x cm Munchen, galerie de imagini bavareze, vechi Pinakotek Pânza din Munchen din Claude Lorren „The Sea Harbour at the Sunny of the Sun” este ultima dintre cele trei variații făcute de artist pe acest subiect Răsăritul impresionant deasupra mării încadrează stâlpii portului cu ruine clasice; Porticul sulfului amintește de arcul de titus din Roma În prim plan, mai multe persoane sunt ocupate să transporte baloți cu mărfuri la o barjă, altele mută scânduri grele Oamenii de pe țărm își urmăresc munca; Un alt grup este situat sub arcul arcului triumfal Figurile mitologice au fost înlocuite aici de personaje reale implicate în treburile lor obișnuite Cu toate acestea, activitatea de afaceri a portului nu încalcă domniile asupra tuturor Este imposibil să se stabilească când și unde are loc acțiunea imaginii, ceea ce pare să fie în afara timpului Artistul a fost, fără îndoială, interesat, în primul rând, transmiterea fenomenului naturii - răsăritul soarelui, ale cărui raze pătrund prin vălul ceaței de dimineață atârnată peste mare Claude Lorren Peisaj cu scena „Nu un tron”, Pânză, ulei , x cm Frankfurt, Institutul Shtedelevsky „Peisajul cu scena„ Nu mă atinge ”aparține lucrărilor târzii ale lui Claude Pânza înfățișează întâlnirea Sfintei Maria Magdalena și a lui Hristos, descrisă în Evanghelia lui Ioan Când Maria Magdalena a venit la Mormântul lui Hristos să se ungă Corpul lui cu un IEL, a descoperit că a descoperit că trupul a dispărut Întorcându -se, l -a văzut pe Hristos cu o lopată în mâini, dar nu l -a recunoscut și, hotărând că este un grădinar, l -a întrebat unde a dus îngropat Da, Hristos s -a deschis către ea, spunând: „Nu mă atinge” Întâlnirea eroilor este înfățișată pe fundalul unui peisaj extins, care se deschide la distanță Claude a conturat grădina - unde Magdalena îngenuncheată, care ținea un ulcior cu Yela, a văzut Mântuitorul - un gard viu din lemn care distinge zona sacră în spațiul pânzei Trei cruci pe munte din dreapta o indică ca un calvar Lumină de dimineață moale care se revarsă Pentru cifrele lui Hristos, este considerat un semn al învierii În fundal, se deschide o vedere a Ierusalimului, încă învăluită în ceața de dimineață, iar marea este vizibilă în afara orașului Peisajul cu nuanțele sale neobișnuit de subțiri și o varietate de efecte atmosferice, precum și capacitatea lui Claude de a transmite fenomenele naturale observate în cea mai fină revărsare de lumină și culoare, vorbește despre atenția deosebită a artistului asupra naturii Carlo Maratta Moartea Sfântului Francis Ksaveria, - Pânză, ulei Dimensiunile nu sunt indicate de Roma, Il Jesu, altarul părții din dreapta a transeptului Carlo Maratt a scris „Moartea Sfântului Francisc din Xaveria” pentru altarul aripii drepte a transeptului bisericii Il Jesu Sfântul Francisc din Xaveria, unul dintre principalele ordine sfinte ale iezuiților, a susținut Ignatius Loyol în și a predicat creștinismul în Asia, în special în Japonia și China În , a fost clasat binecuvântat și canonizat în Imaginea lui Maratta, împreună cu pânza Galiei, scrise pentru Biserica Sant Andrea al Quiinale, aparțin primelor imagini pitorești ale sfântului Maratta arată moartea lui Francisc Xaveria, care s -a întâmplat, potrivit legendei, pe una dintre insulele chineze; El va părăsi totul, dar este mângâiat de îngeri Compoziția imaginii este împărțită vizual în două părți În Nizhny Ma-Ratt, el a pus un sfânt pe moarte, lângă care există mai multe persoane În partea superioară, îngerii privind la Francisc, așteptând probabil ascensiunea sa spre cer Prezența figurii indianului se referă la privitor la activitatea misionară a lui Xaveria în ansamblu; El este conceput ca atributul care îl însoțește pe sfânt, iar acum își ridică mâinile în rugăciune la vederea morții sale În lucrarea lui Maratta (studentul lui Saki), accentul se pune pe o compoziție clasică cu câteva cifre și gesturi expresive; Artistul a atașat eforturi speciale pentru a oferi imaginilor corpurilor impresia de volum Andrea Potszo Alegoria activității misionare a iezuiților, - Roma, Biserica lui Sant Inyazio, pictura tavanului Andrea Obzzo a fost invitată la Roma pentru pictura Bisericii din Sant Injacio, cel mai mare templu iezuit după Ile Jesu El a creat fresce în absidă și pictura monumentală a bolții de tavan peste Nefa, lățimea de șaptesprezece și o lungime de treizeci de metri B apsid sunt scene din viața Sf Ignatie, fondatorul Ordinului iezuiților, în timp ce rugăciunea de rugăciune este dedicată apoteozei sale Conținutul compoziției „alegoria operei misionare a iezuiților” transmite cuvintele lui Hristos „Focul a venit la pământ și cum ar vrea să fie ars!” (Luca , ) B Partea centrală este Sfânta Treime, o rază de lumină din ea Frone pe St Ignatius, care este oferit pe norul de îngeri Fluxul luminii divine este împărțit în patru raze mai mici care se încadrează în imagini alegorice ale celor patru continente cunoscute la acea vreme, reprezentate înconjurate de arhitectură iluzionistă Astfel, focul divin este transmis de la Hristos Ignatie, care îl poartă în toate părțile lumii Cerul este locuit de sfinții iezuiți, plasați, în funcție de statutul lor, mai aproape sau mai departe de Ignatie, precum și de multe rugăciuni ale inițiaților Figurile umane care personificate continentele se îndreaptă către sfânt, deoarece eforturile ordinului iezuit al Apelul neamurilor în credință a fost eliberat de erezie și idolatrie Elementele arhitecturale reale se contopesc cu pictate, iar un tavan boltit cu un tavan este transformat într -o cupolă inundată de lumină Artistul șterge limitele dintre spațiul real al Bisericii și abilitățile cerești atrase este atât de măiestră încât a fost aproape imposibil să înțelegem cum a reușit Octso însuși, cu ajutorul unei plăci de marmură din centrul naosului, a indicat poziția pe care ar trebui să o ia privitorul, care vrea să privească perspectiva centrală a construcțiilor arhitecturale iluzioniste Napoli Din până în , regatul napolitanului și Sicilia au fost guvernate de Vice-Kings, care se aflau sub auspiciile Coroanei spaniole În Renașterea din Napoli, încă nu a existat niciun pictură la nivel european Cu toate acestea, în secolul al XVII -lea, situația s -a schimbat, iar Napoli a devenit unul dintre cele mai importante centre culturale și comerciale din Europa și cel mai important port maritim al Mediteranei La începutul secolului XVII, a fost cel mai mare oraș după Paris, cu o populație de de persoane - de trei ori mai mult decât Roma Vice-Korol, parte a nobilimii și comercianții de succes au trăit în lux Palatele au fost construite pentru Curtea Regală, străzile și pătratele extinse Pe lângă bogăția sa, Napoli a reprezentat și un corp de oraș viu Datorită densității ridicate a populației, inegalitatea socială și o populație și mai vie a populației au fost pronunțate în ea - până la sfârșitul secolului erau peste cinci sute de biserici acolo Au vorbit despre viața din Napoli ca despre amestecul fermecător al lui Paura E Moraviglia (frică și magie) În secolul XVII, orașul a supraviețuit mai multor șocuri În , a suferit de foame, iar în - de erupția Vesuviu Câțiva ani mai târziu, când vice-corolul, ducele de Artkos, a ridicat prețul pâinii și a început să perceapă „impozitul pește”, o revoltă a izbucnit de un comerciant de pește Mazanello La început, nu a fost îndreptat împotriva conducătorilor spanioli, însă, după ce asasinarea lui Mazanello, Napoli s -a proclamat o republică independentă, iar răscoala a fost imediat zdrobită de spanioli Apoi, o altă nenorocire s -a prăbușit la Napoli - epidemia de ciumă din , care a redus la jumătate populația urbană În plus față de ordinele bisericii și monahale, cei mai importanți clienți ai artiștilor au fost vice-Koroli, nobilime de curte spaniolă și locală, mari proprietari de terenuri, precum coloana, Maddaloni și Montleone și comercianți înstăriți Cu toate acestea, în ciuda concentrării în Napoli de bogăție și putere, un astfel de patronaj, care a fost folosit de oamenii de artă din Roma papală, nu a existat Vice-Koroli nu numai că a cumpărat tablouri pentru propriile întâlniri, dar îndatoririle lor au inclus și reînnoirea colecției regelui spaniol Așa au achiziționat pentru Filip IV numeroasele tablouri ale lui Claude Lorren, Poussen, Lanfranco și Ribera Ducele de Monterreysky, care a fost vice-rege din până în , a avut o colecție extinsă de opere de artă Când s -a întors în Spania, a cerut patruzeci de nave pentru a transporta tablouri și sculpturi Marchizul din Karpio, vice-regele din Napoli din până în , a colectat aproximativ o mie de tablouri Un alt patron major al artelor a fost comerciantul flamand Gaspar Roomer, în vasta sa galerie de artă, existau mai multe pânze Riberty Cu toate acestea, cei mai mari clienți au fost în primul rând biserici, mănăstiri și fraternități religioase Cea mai mare ordine a Caravaggio - pentru crearea compoziției de altar „Șapte acte de milă” - a fost făcută de comunitatea caritabilă a Bisericii Bisericii Pio Monte Della Mizeridia, baza Baia cu orașe nobile pentru a avea grijă de săraci Pictura bisericilor și mănăstirii a fost pentru artiști o altă sursă importantă de câștiguri Reni și Domenikino au fost invitați la Napoli de la Roma pentru pictarea tavanului Capelei Deluso din Catedrala orașului Lanfranko a sosit, de asemenea, de la Roma la mijlocul anilor pentru a decora muralul ca biserică din Chemnosa di San Martino Artiștii napolitani Luke Giordano și Andrea Vakkaro au lucrat împreună la pictura Bisericii Santa Maria del Pyanto Relațiile comerciale cu alte țări europene, precum și cu Asia și cu conducătorii spanioli, au însemnat că Napoli a fost deschis la o gamă largă de influențe artistice Cu toate acestea, practic niciunul dintre artiștii „Școala napolitană” atât de numită nu a fost de fapt originară din Napoli Orașul a atras mulți oameni de artă Aici, noi zone artistice, de exemplu, „caravagismul” a apărut rapid aici, iar arta s -a dezvoltat în mai multe direcții simultan Unii artiști au venit la Napoli pentru că nu au reușit în care au sperat atât de mult în metropola papală sau din cauza condițiilor adverse ale contractului Pe de altă parte, mulți pictori au părăsit Napoli, mergând la Roma, Florența sau chiar în Spania, când au fost invitați de clienți Și unii dintre ei au reușit să contribuie semnificativ la istoria artei orașului, chiar și pentru un scurt timp în timp ce a rămas în ea Caravaggio ( - ), de exemplu, a fugit la Napoli din Roma, unde a putut fi închis pentru omor și a petrecut doar un la Napoli Patronul său a devenit vice-regele spaniolă contele Beneranto După ce a trăit câteva luni în Malta, artistul s -a întors din nou la Napoli cu puțin timp înainte de moartea sa În ciuda unei șederi atât de scurte în oraș, Caravaggio a lăsat o notă vizibilă în el Atunci a apărut ca „Școala Caravaggio” atât de numită Artemicia Gentileels ( - ), care a venit de la Roma, un student al tatălui ei, Orazio Gentiles, a lucrat pentru prima dată la Florența, apoi la Napoli, unde locuia din până în După ce a stat în Anglia, s -a întors la Napoli (în jurul anului ) și a creat mai multe picturi pentru altar pentru biserici și o serie de tablouri pentru curtea spaniolă și colecționari Husep Ribera ( - ) după ce studentul de la Francisco Ribalta din Valencia, a părăsit Peninsula Pirenee natală și a ajuns în mai întâi în Parma, apoi la Roma Nu a obținut succes acolo și, în sfârșit, s -a stabilit în la Napoli, unde a câștigat faima ca „spanioletto” (mic spaniol) Deschizând un atelier mare cu mulți studenți, el a început treptat să ocupe o poziție dominantă în viața artistică a orașului Inițial, Ribera a lucrat în maniera Caravaggio, dar apoi a abandonat stilul tenibrazo (cu contraste ascuțite de lumină și umbră) și a devenit faimos în primul rând datorită luminos, plin de lumina culorilor picturilor sale Salvator Rosa ( - ) s-a născut la Napoli și la început a lucrat acolo, dar ulterior a plecat la Roma și de acolo la Florența Rose a obținut glorie nu numai ca artist, ci și ca poet și Caravaggio Madonna cu rozariu, \ p Pânză, ulei x cm Viena, arta și muzeul istoric Napoli a fost un pas important în cariera multor pictori celebri, dar doar câțiva au trăit în oraș toată viața Printre stăpânii care au lăsat cea mai vizibilă marcă în viața artistică a orașului, a existat Caravaggio „Madonna cu rozariu” este menționată pentru prima dată în în legătură cu vânzarea Poate că a fost destinată Bisericii Dominicane Conform legendei, Fecioara Maria a apărut St Dominica și i -a înmânat rozariul Ea l -a învățat cum să le folosească în timpul rugăciunii și i -a ordonat să răspândească rozariul printre credincioși Acest complot a devenit popular în epoca contra -corelării, după victoria sub Lepanto în , când lumea creștină a restrâns atacul turcilor, care a fost atribuit acțiunii rugăciunii cu rozariu Cu toate acestea, în primul rând, rozariul a fost una dintre noile forme de evlavie, promovate de Biserică Au cerut o inițiativă de disciplină și individual, dar, pe de altă parte, au contribuit la structurarea vieții de zi cu zi cu ajutorul ritualului, credincioșii mai ferm legați de biserică În centrul imaginii, s -a întors direct către privitor, ușor mutați spre stânga axei centrale, Madonna cu un copil Isus, stând în genunchi, stă pe tron La ea St Dominic cu o expresie spirituală pe față, în dreapta, alți călugări îi dau credincioșilor rozariul Figura din colțul din stânga, întorcându -și fața spre privitor, aparent reprezintă Clientul acestei imagini O altă figură înfățișată pe pânză, St Peter Martyr Oamenii slab îmbrăcați se întorc la St Dominic cu gesturi expresive accentuate Caravaggio refuză separarea strictă a personajelor imaginii în lumea cerească sau pământească, care era comună pentru interpretarea unei astfel de scene - acțiunea are loc în cameră, iar figurile sunt strâns grupate - dar totuși încearcă să observe o ierarhie strictă Sfânta Fecioară nu este plasată doar la un nivel superior, dar este și singura figură, un privitor complet vizibil Un flux puternic de modelare ușoară și energică a corpurilor cu Charoskuro (Chiaroscur) sunt izbitoare, aruncând o strălucire strălucitoare în părți separate ale corpurilor Aici, Caravaggio folosește o compoziție de culoare tipică barocului timpuriu cu pete colorate intense, fiecare dintre ele apărând o singură dată și împarte imaginea în trei părți: părțile superioare și inferioare sunt câmpuri de culoare strict localizate, în timp ce centrul este dominat de alb -negru „Madonna cu rozariul” aparține celor mai tradiționale lucrări ale lui Caravaggio și, cu toate acestea, a făcut o impresie uriașă asupra publicului, deoarece în ea artistul a creat tipul de poză de altar din epoca barocă Pânza vorbește despre o ierarhie bisericească strictă, conform căreia oamenii nu au acces direct la Fecioara Mariei însăși și au nevoie de medierea sfinților pentru asta Muzician El a câștigat faimă datorită scenelor și peisajelor batale, precum și pânzelor pe temele lui Vanitas (căderile de viață) Peisajele sale romantice au atras publicul cu poezia și patosul lor Între și , primele vieți nu au fost create la Napoli Artiștii din Giuseppe Rekko ( - ), Giovanni Battista Ruoppol și Porporpadele Paolo au fost renumiți pentru viața lor mare de formare, cu flori, fructe, pește și scene de bucătărie În a doua jumătate a secolului, Luke Jordano ( - ), student la Ribera, a devenit unul dintre cei mai prosperi pictori Fertilitatea sa extremă - în viața sa a creat cel puțin cinci mii de tablouri - i -a adus porecla „Luca Fa Presto” (Luke face repede) Și pentru dexteritatea cu care a imitat stilurile diverșilor maeștri, el a fost numit și „Proteo della Pit-Tura”, adică ne vom înțepa în pictură strâns legat de tradiția medievală Guilda artiștilor a fost recreată în cu sprijinul iezuiților ca frăție Pole Anna și Luca Sarcina ei principală, pe lângă predarea picturii, a fost susținerea pictorilor săraci și menținerea propriei capele în biserica iezuită Academia de Arte a apărut abia în Între artiști a existat constant rivalitate pentru comenzi profitabile De Dominichi, cronicarul artiștilor napolitani, scrie că Ribera, Korenzio și Karachal au rezistat cu înverșunare când, pentru pictura Chaplahului din San Jennaro (Sf Yanuaria), celebrele maeștri ai lui Reni, Domenikino și Lanfranko au fost invitați de la Rome În Napoli din secolul al XVII -lea, mulți artiști strălucitori au lucrat, care, în esență, nu pot fi uniți sub conceptul general al „școlii napolitane” În pictura napolitană din această perioadă, adepții Caravaggio se disting cu tendințele lor naturaliste puternice, care au câștigat rapid popularitate și, pe de altă parte, reprezentanți ai clasicismului Carracci Cu toate acestea, realismul vieții de zi cu zi și tendința de a o dramatizare sumbră în lucrările lui Caravaggio sau Ribera mai consecvente cu religiozitatea napolitanilor și contrastele sociale ascuțite ale acestui oraș bogat decât echilibrul și pacea compozițiilor lui Karrachaci sau Reni Artemicia Gentleski Judith și Olofern, aprox Pânză, ulei x cm Napoli, National Gallery Capodimont Artemicia Gentileels a creat o serie de tablouri mari formate pe subiecte biblice și istorice, rolul central în care joacă femeile Într -o serie de tablouri, de exemplu, „Susanna și bătrânii” și „Judith și Olofern”, ea dezvăluie problema unei amenințări sexuale care vine din partea bărbaților La complotul apocrifiei despre Yudifi, în declin Alofern, artistul s -a transformat în mai multe lucrări; Una dintre opțiuni a fost creată de ea în , fie la Napoli, fie cu puțin timp înainte de a se muta în acest oraș Judith a fost o văduvă uimitor de frumoasă, care a trăit în orașul evreiesc Betuli, care a fost asediat Assi Riiții conduși de regele lor Olo-Fernom Apa asediată a încheiat apa și câteva zile mai târziu, sfaturile bătrânilor au decis să predea orașului inamicului Apoi, frumusețea Yudif, cunoscută pentru evlavia ei, a decis să -și elibereze oamenii S -a dus la Olophern, prefăcându -l că îl ajută să obțină o ușoară victorie Odată ajuns în The Royal Tangle, singură cu o alee, lovită de frumusețea ei și acoperită de pasiune, l -a sedus, apoi i -a tăiat capul și a adus -o în oraș Acolo, șeful regelui învins a fost pus pe zidul orașului, iar acest lucru i -a ajutat pe israelieni să învingă groaza asirienilor Neamurile aleg punctul culminant al acestei povești: Judith va decapita regele Tânăra ei servitoare o ajută în acest sens, apăsând pe conducătorul rezistent la pat Caracteristicile Olofernului sunt distorsionate de frică Pe fețele lui Yudifi și ale servitoarelor, triumful nu este vizibil, ca și pe alții ca pe același complot; Sunt concentrați și hotărâți Centrul imaginii este ocupat de capul Olofernului și de mâinile femeilor care țin înapoi regele Unele semne indică faptul că lupta a avut loc deja În lucrarea sa, domnii se concentrează pe cea mai de bază acțiune, și anume decapitarea lui Olofern și înfățișează acest eveniment într -o formă de siluetă, atunci când nici una dintre figuri nu este complet vizibilă De asemenea, ea refuză orice concretizare a scenei Artistul împrumută clar în Caravaggio utilizarea contrastelor ascuțite de lumină și umbră, precum și o paletă radiantă de culori și tehnici care concentrează compoziția din jurul elementului central Principalele culori domină: fundalul întunecat contrastează cu nuanțele debordante ale rochiei aurii ale lui Judith, haina roșie a servitoarei și a sângelui alb, pătat de foaie Drama scenei rituale este îmbunătățită de un flux intens de lumină care împinge corpul superior al alofinei, mâinile femeilor și capul lui Judith Dacă mulți artiști oloferni ar fi fost înfățișați ca o victimă a unei femei crude, cu frig, la rece, atunci în interpretarea domnilor, complotul este interpretat oarecum diferit Judith -ul ei nu este deloc un simbol al principiului feminin periculos, seducător și imprevizibil și, prin urmare, Olopherna decapitată nu este arătată ca o victimă a unei manie de castrare feminină Tema neamurilor artemisiei este pedeapsa unui bărbat și privarea de forță, dar și mai mult în imagine subliniază puterea femeilor care acționează împreună Huspe Ribera Lupta femeilor, pânză, petrol x cm Madrid, Prado Femeile și puterea sunt tema imaginii lui Husep Ribera „Directul femeilor” Inițial, pânza a fost în colecția lui Filip al IV -lea; În lista de inventar a Alcasara din Madrid, aceasta este deja listată în Imaginea înfățișează două: femeile care se luptă în arenă pe săbii Ribera a ales cel mai dramatic moment: una dintre femei, în mod evident, suferință, era deja scufundată la pământ, iar cealaltă se pregătește să -l străpunge cu o sabie În fundal sunt spectatori care, cu mare interes, urmăresc ce se întâmplă Se presupune că Ribera a înfățișat aici un eveniment care a avut loc la Napoli în Apoi, în prezența vice-korolului, marchizul de Basto, doi nobilwives napolitane-Isabella de Karazi și Diambra de Pesinella au început un duel din cauza unui tânăr pe nume Fabio de Dzere-Sol Cifrele sunt prezentate într -o manieră asemănătoare cu reliefuri târzii pe tema Amazoanelor: în centrul figurii a două femei, arătate voluminoase și cu dimensiuni mari Martorii oculari ai unei lupte furioase, rămân Dușând în fundal, joacă Lipn un rol secundar și, prin urmare, a fost prezentat doar Armonia culorii, combinațiile de culoare atent selectate și, desigur, predominante? SHAPED SHATED Caracterizează Riber) ca un colorist magnific care a lucrat în tradițiile maeștrilor venețieni ai lui Titian și Veronese Pe lângă imaginea unui caz documentat istoric de la caii nobilimii napolitane, duelul dintre cele două femei a fost, de asemenea, interpretat ca o alegorie a bătăliei dintre virtute și vice Huspe Ribera Apollo și Marsy, Pânză, ulei x cm Napoli, Muzeul Național San Martino Husep Ribera este astăzi cunoscut în principal de acele tablouri care, într -o manieră naturalistă, aproape crudă, înfățișează martiriul personajelor sfinte creștine și mitologice Tema lui Apollo, care a rupt pielea cu Marcia, el a dezvoltat în mai multe pânze destinate colecțiilor private Satira friga Marsius a obținut o astfel de abilitate în jocul pe flaut, încât chiar a îndrăznit să -l cheme pe Apollo la competiție Câștigătorul a avut dreptul să decidă soarta pierderii propriei sale voințe La început, ambii au fost în condiții egale, în timp ce Apollo, care a jucat pe lire, nu a sugerat să joace Marsia Pe instrument pe de altă parte, iar pe flaut s -a dovedit a fi imposibil Astfel, Apollo a devenit câștigătorul și l -a pedepsit pe Marcia, atârnându -l pe un copac și i -a sfâșiat pielea de el În lumea creștină, acest mit a corespuns martiriului Sf Bartolomeu Ribera a ales subiectul pedepsei pentru imaginea sa: Marsius, Naga și legat, suferă făină de Apollo Doar lira, care este vizibilă în colțul din stânga imaginii, servește ca o indicație a competiției care tocmai s -a încheiat În fundal, observatorii afectați de groază privesc drama sângeroasă Ribera subliniază drama a ceea ce se întâmplă cu ajutorul puterii Compoziția diagonală a lui Noe, pe care o atinge, ca și cum ar fi proiectat corpul Marcia dincolo de sfera de aplicare a imaginii Mai departe, această impresie este agravată de contrastul dintre chipul Marcia, distorsionat de durere, fluturând mantia roșie a lui Dumnezeu, un cer furtună, pe de o parte, și chipul rece, impasibil Răzbunare, pe de altă parte Salvator Rose Peisaj cu Apollo și Sivilla Kumskaya, aprox Pânză, ulei x cm Londra, Colecția Wallace Pentru perioada târzie a lucrării lui Salvator Rosa, peisajele sunt caracterizate prin transmiterea diferitelor stări ale atmosferei și locuite de personaje mitologice Un exemplu este „Peisajul cu Apollo și Siblla Kumskaya” În timp ce Ovidiu („Metamorfoze”, xiv, - ), Apollo în dragoste i-a promis lui Siville să-i îndeplinească orice dorință dacă îi dă favoarea lui Apoi Siville a marcat o mână de praf și i -a cerut lui Dumnezeu să -i dea cât mai mulți ani de viață ca într -o mână de praf Dorința ei a fost împlinită, dar apoi Apollo a rambursat -o pe Siville Pentru dispoziția ei capricioasă Ea a uitat să -i ceară lui Dumnezeu tinerețea eternă și a început treptat să îmbătrânească Timp de șapte sute de ani a trăit o bătrână urâtă, visând la moarte Trandafirul înfățișează scena întâlnirii lui Sivilla Kumskaya și a celor doi tovarăși ai ei cu Apollo, stând pe un ciot cu o lirei de aur în mâini Printre peisajul stâncos romantic din partea dreaptă, o peșteră este vizibilă, unde locuiește Siville În fundal, acropola orașului Kuma stând pe deal, unde a fost ridicat odată templul lui Apollo Aici trandafirul își arată abilitatea în utilizarea luminii Panta dreaptă a muntelui este cufundată în adâncime Duy o umbră, iar stânga este iluminată din spatele unui cer de seară de aur Scena cu figuri iese în evidență pe un fundal întunecat datorită culorilor strălucitoare Roba lui Apollo este o ținută roz-galben, Sivilla combină o culoare galbenă de lămâie și albastru strălucitor În alegerea complotului, Rosa este sub influența evidentă a lui Claude Lorren, cu toate acestea, o viziune diferită a naturii este vizibilă în tablourile sale În peisajele sale nu există o pace solemnă, transparență armonioasă și claritate a lucrărilor stăpânului francez; Dimpotrivă, sunt plini de dinamism pasionat și lumină anxioasă, oferind pânzelor un sentiment de singurătate și tristețe Luke Jordano Sf Yana Arya salvează Napoli din ciumă, aprox Pânză, ulei x cm Napoli, Santa Maria del Piato Figura St Yanuaria, patronul lui Nope, este ocupată de centrul imaginii, pe care Luke Jordano a scris -o în pentru Biserica Santa Maria del Piato Pânza „Sf Ianuarius salvează Napoli din ciumă”, a fost ordonată cu perechea „Sfântul Patron al Napoliului închină Crucii”, vice-corola de graficul pandantivului Biserica a fost construită după o teribilă epidemie de ciumă din în zona Udooreal, unde au murit aproape toți locuitorii Simultan cu Iordano, ordinul a fost făcut de artistul Andrea Vakkaro, i s -a cerut să scrie tabloul „Fecioara Maria se roagă pentru sufletele morților, care sunt în purgatoriu” De Dominichi relatează că la început a existat o rivalitate brutală între Iordano și Vaccaro pentru a cărui imagine ar decora altarul principal Sfântul Yapuarii din provincia Benevento a fost unul dintre martiri, decapitat în din râu X Pentru că a refuzat să se închine idolilor Sfântul Patron al Napoliului a protejat orașul de cutremure Și până în ziua de azi, sângele său este depozitat în două violete din Catedrala St Yanuaria; Conform credinței răspândite, aceasta este făcută lichidă în fiecare an pe septembrie, în ziua sfântului martir, ca semn al îngrijorării sale pentru locuitorii din Napoli Jordano a împărțit suprafața imaginii sale, care a trebuit să decoreze altarul principal, în două părți În cer, este înfățișat un SV îngenuncheat Yanuarius înconjurat de îngeri; Fața lui este adresată lui Hristos și Fecioarei Maria și el cere să scutească orașul care moare de ciumă Cu mâna stângă, el indică numeroasele cadavre ale victimelor ciumei întinse pe pământ Jordano cu mare întristare transmite ororile epidemiei: un copil plâns înfățișat în stânga încearcă să se trezească o mamă moartă Giuseppe Rekko Natură moartă cu fructe și flori, aprox Pânză, ulei x cm Napoli, National Gallery Capodimont Imaginea monumentală a lui Giuseppe Ruzko „Still Life With Fruits and Flowers” ​​aparține lucrărilor târzii ale artistului La aceasta, privirea privitorului apare o abundență de fructe și flori, în coșuri și doar pe pământ Întreaga compoziție este înconjurată de un peisaj cu tufișuri și copaci înfloriți Culorile întunecate ale „încadrării” naturale alcătuiesc un contrast puternic cu petele strălucitoare ale fructelor și culorilor individuale asemănătoare cu cărbuni strălucitori La prima vedere, pânza RAS este comparabilă cu viața florală a pictorilor olandezi, dar cu o atenție atentă puteți Vezi multe diferențe Soluția coloristică este determinată de pânzele Karavaggio, compoziția este asimetrică, plasarea florilor și fructelor nu creează impresia unei informații sau informațiilor; În plus, imaginea napolitanului diferă de viața olandeză cu monumentalitatea sa Plasând o compoziție de flori și fructe printre peisaj, artistul pune la un nivel două componente principale ale imaginii Multe vieți liniștite din această perioadă, pe care sunt descrise fructele, au fost uneori interpretate ca simbol al divinului Generozitatea lui Noe Istoricii de artă văd, de asemenea, în ei o reflectare a interesului pentru observațiile științifice asupra naturii, care au reînviat în secolul al XVII -lea, când proprietățile de vindecare ale plantelor, legumelor și fructelor au fost din ce în ce mai aplicate Astfel, în această lucrare a artistului, un interes științific pentru viața de zi cu zi și înțelegerea sa este mai probabil să se vadă decât problemele și simbolurile înalte Genul vieții morți a fost neobișnuit de popular în comerciantul Napoli cu vegetația sa mediteraneană magnifică Madrid Madrid a fost unul dintre cele mai tinere centre culturale din Europa din secolul al XVII -lea Regele spaniol Filip al II-lea ( - ) a emis un decret privind transferul capitalei în acest climat distins al unui oraș mic din centrul Peninsulei Pirinee doar în După ce Curtea Regală s -a mutat, Madrid s -a transformat într -o reședință rezidentă splendoare impresionantă - străzile și piețele au fost extinse, alcasarul mauritan a fost reconstruit, au fost ridicate numeroase biserici, iar în împrejurimile orașului reședințele de vară ale Curtei - Kas Kampo , Aranhues, Prado și Escoral Pentru a -l decora pe acesta din urmă, regele a invitat artiști italieni, printre care au fost Federico Dzukkari, Bartolomeo Cardecchio și Patchio Kayes (unii dintre ei s -au stabilit ulterior în Spania pentru totdeauna) Artiștii lui Alonso Sanchez Coelho și Juan Pantokha de la Cruz, precum și Antonis Mor, care s -au mutat în Spania din Olanda, au devenit faimoși ca portreteri Poziția Madridului a fost zguduită în timpul domniei lui Filip al III-lea ( - ), când, sub influența favoritului său, contele Lerma, regele a transferat capitala către Valdolid Cu toate acestea, cinci ani mai târziu, după protestele furtunoase ale nobilimii, monarhul și -a anulat decizia Cu toate acestea, în secolul al XVII -lea, Madrid nu a jucat un rol important nici ca industrial, nici ca centru comercial Alfonso Nunees de Castro deține o frază gratuită: „Nu există niciun alt capital decât Madrid!”; Cu toate acestea, în curând a fost refăcută într -o remarcă batjocoritoare: „Cu excepția capitalei, nu există nimic altceva la Madrid”, sugerează că orașul este format doar din Curtea Regală Ca urmare a eforturilor de planificare urbană, în special, extinderea majorului Plaz Square, Madrid a dobândit o apariție mai impresionantă, dar Filip III însuși a rămas în istoria Spaniei doar ca un „rege pios” și nu ca un patron de excepție al artă sau un colecționar Numai în timpul domniei lui Filip al IV-lea ( - ), au fost realizate proiecte mari de artă, inclusiv pictura Palatului Buen Retiro, restructurarea și decorarea sălilor Alkasara (Salon de los Esphos, Salonul Drado și proprietarul salon) În anii , Palatul Regal de vânătoare din Torre de la Parade a fost re-pictat de Rubens și studenți din atelierul său (tablouri pe comploturi mitologice) și Velazquez (portrete ale membrilor familiei regale în costume de vânătoare) Sub Charles II, ultimul rege al filialei spaniole a Habsburgilor, cele mai importante proiecte artistice au fost pictarea scărilor în Escoral, finalul lui Buen Retiro și crearea de cicluri murale extinse în mai multe biserici din Madrid, precum Senior de Atokh și San Antonio de los aleemanas Cei mai mari clienți din Madrid au rămas pentru artiștii Curtea și Biserica, deoarece în Spania nu exista încă un burghezie bogată, cu un gust artistic Regele a fost considerat principalul patron și expert în artă În , întâlnirea regală a totalizat de tablouri, dintre care mai mult polo Vina a fost achiziționată de Philip IV Printre cele mai mari nobilimi, sunt cunoscute și colecționari mari: marchizul Leganes (mai mult de de tablouri), marchizul de Karpio (mai mult de de tablouri) Aceste colecții aveau o caracteristică comună: de la pictorii italieni, a fost acordată o preferință clară artiștilor școlii venețiene cu proprietatea lor magistrală a culorii Prin urmare, zidurile palatelor regale din Alcasar, Prado și Buen Retiro au împodobit multe lucrări ale lui Titian, Tintoretto și Veronese Picturile Flemings - Van Eyka, Rogira van der Weiden și Jerome Bosch au fost dobândite de bună voie Opera contemporanilor care au lucrat la Roma Purussen și Claude Lorren, Flemings of Rubens și care s -au stabilit în Napoli Husep Ribera a fost, de asemenea, foarte populară la Madrid Nucleul colecțiilor a fost format din tablouri de străini, în special italieni și olandezi, în timp ce colecționarii nu erau aproape în interes pentru activitatea compatrioților O astfel de neglijare a maeștrilor spanioli, a scris artistul și scriitorul Husep Martinez și l -a obligat pe Riber să rămână în Italia Și deși tablourile sale erau foarte populare în Spania, Ribera practică nu avea nicio îndoială că s -a întors în patrie, după o primire furtunoasă, el va fi uitat într -un an Spania, a spus el, s -a dovedit a fi o mamă afectuoasă pentru străini și o mamă vitregă crudă pentru rudele sale La sfârșitul secolelor, succesorii Maeștrii invitați din Italia Filip al II -lea și au pictat escorta au primit o anumită faimă Printre aceștia, pictorii de la Curte din Philip al IV-lea, care erau încă sub influența puternică a manierilor italieni, ar trebui să fie menționați-Visent Cardecchio ( - ), fratele Bartolomeo Cardecheo de la Florence Euchenio Kayes ( - ), fiul Patrichio de la Florence Euchenio Kayes ( - ), fiul Patrichio de la Florence Euchenio Kayes ( - ), fiul Patrichio de la Florence Euchenio Kayes ( - ), fiul Patrichio de la Florence Euchenio Kayes ( - ), fiul Patrichio din Arztso Angelo Nardi ( - ), artist flamand, Maestrul vieții Still Life, Juan van der Ha-Ma -Man și Leon ( - ) și fiul italienilor Juan Bautist Mino ( - ), un sertar la curte din Filip al IV -lea Mulți artiști au ajuns la Madrid din Sevilla, în speranța de a obține noroc la curte și, mai ales, Diego Velazquez ( - ), care a înlocuit Dying Rodrigo de Villadrand, pictorul portretului de curte Philip IV La începutul activității sale creative, Velazquez a fost sub influența puternică a Caravaggio În Madrid, a văzut pentru prima dată în colecția regală a imaginii lui Titian, l-a inspirat și el să comunice cu Rubens, care a vizitat Madrid pentru a doua oară între și Francisco de Surbaran ( - ), care a lucrat în principal la Sevilla, a scris în anii în anii o serie de tablouri pentru curte Alonso Kano ( - ), care a sosit din Granada și s-a stabilit la Sevilla, și-a încheiat pregătirea nu numai ca artist în Madrid, ci și ca sculptor și arhitect, îndeplinind ordinele curții și bisericii Aparent, el a fost mai popular ca artist și creator al clădirilor arhitecturale bizare, și nu ca un sculptor talentat Antonio Port ( - ) a obținut un succes deosebit ca creator al Vanitas Still Lifes („Vanity Fuss”) Sub Charles al II -lea, mai mulți maeștri de origine spaniolă au obținut o faimă suficientă - Fran- Vicentte Cardeccio Self -portreit, aprox Pânză, ulei x cm Glasgow, Pollock House Collection Salarii Maxwell Portretele artiștilor și sculptorilor, foarte frecvente în Italia și Olanda, au fost o raritate deosebită în Spania: artiștii, cu poziția lor socială scăzută, nu au fost considerate a fi adăugate la subiecte acolo Iar autoportretul lui Vicente Cardeccio ( ) este o excepție și un exemplu demn al acestui gen Pictorul și istoricul de artă stă la masă într -un proces de judecată, cu un stilou în mână, întorcându -se puțin spre dreapta și fixându -și privirea la privitor Karduchcho s -a înfățișat în primul rând scriitorul de dialoguri, întins în fața lui un tratat despre pictură și, în același timp, atribute precum un conducător și un zbor, dă un om de știință în el și un șevalet, un creion, o paletă și perii întinși pe cealaltă parte, caracterizează -l ca artist Cardeccho a căutat în mod clar să -și arate Pictor Doctus -„Pictor educat” Portretul a fost scris în , după disputa cu privire la nivelul impozitelor dintre artiștii din Madrid și Departamentul Fiscal al Curții (după opt ani, problema a fost încă soluționată în favoarea artiștilor) Sisco Errera Jr ( - ) de la Sevilla, Jose Antolines ( - ), Francisco Risi ( - ), Claudio Coelho ( - ) și Juan Carreno de Miranda ( - )-mulțumesc nu numai la Picturile sale, dar și pentru mulți plafon pitoresc Pe lângă tablourile pentru povești religioase, portretele și viața nemișcată au fost la cea mai mare cerere Dar pânzele pe subiecte mitologice au fost considerate indecente, iar colecționarii nu le -au dobândit din frica Inchiziției, deoarece Biserica le -a tratat cu suspiciune, iar clerul a văzut în ele doar un motiv al imaginii unui corp gol Artiștii spanioli nu au avut o astfel de specializare pe anumite subiecte precum în Olanda și au lucrat de obicei în mai multe genuri Cu toate acestea, cei mai mulți dintre ei - Velazquez a fost o excepție minunată - a reușit să creeze un nume doar datorită abilității într -un anumit gen Deci, Antonio a transmis pânzele remarcabile din genul Vanitas, dar nu a arătat prea mult talent și ingeniozitate în lucrări pe subiecte istorice Cu câteva excepții, artiștii spanioli nu au strălucit cu educația Unii, ca, potrivit zvonurilor, Port Antonio, Nu erau analfabeți Din inventarele supraviețuitoare ale proprietății se știe câte cărți au avut și care sunt Dacă artistul și istoricul de artă Vysent Cardecchio ar avea , atunci doar de cărți erau deținute de Velazquez Majoritatea artiștilor trăiau în sărăcie Și -au câștigat pâinea presată de imagini cu sfinții care au vândut pe piață Unii artiști aveau propriile magazine și picturi tranzacționate, proprii și străini Un articol semnificativ de venit dintre mulți a fost colorarea sculpturii gotice policrome, care a predominat în acele zile în proiectarea internă a bisericilor Artistul de judecată Velazquez cu un salariu constant și multe venituri suplimentare pentru punerea în aplicare a diferitelor ordine oficiale, desigur, s -ar putea lăuda cu un nivel de viață mai ridicat El a trăit ca reprezentant al nobilimii, a călătorit într -o trăsură, îmbrăcată în mătase; Avea un servitor Cu toate acestea, nici Velazquez, nici Murillo nu au lăsat nicio proprietate moștenitorilor lor și au murit în datorii Juan van der Hamen și Leon Natură moartă cu dulciuri, flori, ore și câine, - Pânză, ulei x cm Madrid, Prado Juan van der Hamen și Leon Natură moartă cu dulciuri, flori, ceasuri și cățeluși, - pânză, ulei - cm Madrid, Prado (poza perechilor Spre vecin) Alături de portrete, viața nemișcată sunt printre puținele lucrări pe subiecte seculare create în Spania Mai mulți maeștri ai acestui gen au lucrat la Curte, iar pânzele lor sunt menționate în listele de inventar ale colecției regale constituite în acei ani Printre principalii maeștri ai vieții natură s-au numărat Juan van der Hamei și Leon ( - ), ai căror părinți, Flemings, s-au stabilit la Madrid A aparținut cercului intelectualilor și a vorbit cu Lope de Veh Pe pânzele sale, el a capturat viața curtenilor, printre care s -a rotit: dulciuri rafinate, feluri de mâncare subțiri, pahar venețian, căni aurite, boluri de argint, porțelan chinezesc; Toate obiectele sunt aranjate cu un gust delicat Aceste tablouri pereche ale formatului vertical, scrise în jurul anului , au fost amplasate pe părțile unuia dintre ușile din casa Curții Regale Hean de Cro, contele de Suirsky, în Madrid Calle de Alcala Au trebuit să creeze iluzia realității, deoarece au continuat modelul podelei acestei hale După moartea contelui, picturile au căzut în cele din urmă în colecția regală și au decorat holul în care Filip IV a făcut mese Diego Velazquez Bacchus, Pânză, ulei x cm Madrid, Prado După cum am menționat deja, pictura pe parcele din mitologia antică nu a fost populară în Spania După ce Velazquez a devenit portretul curții lui Filip al IV -lea, a scris multe portrete ale membrilor familiei regale și a mai multor scene mitologice „Wacch” a fost creat cu puțin timp înainte de prima călătorie a lui Velazquez la Roma ( - ) Scrisă pentru colecția regală, această imagine a atârnat în vara monarhului Bacchus El stă pe fundalul peisajului înconjurat de opt țărani tipsy, punând o coroană pe capul unuia dintre tovarășii lor Figura lui Bacchus a fost scrisă în maniera Caravaggio; În această lucrare, imaginea incertă a artistului corpului uman este încă vizibilă: figura de aici este ușor vagă, fără un studiu suficient al detaliilor; Velazquez a depășit aceste dificultăți doar în Italia ( - ) Se știe că imaginea lui Velazquez a fost creată în conformitate cu gravura flamandă xvi ve Ka Inscripția de pe gravură explică faptul că țăranii i -au cerut lui Bacchus să -i ajute să uite toate necazurile vieții Dumnezeul vinului și -a ascultat rugăciunea și le -a permis muritorilor obișnuiți să împărtășească distracția cu El și să arunce greutățile Conform unei alte interpretări, imaginea este adresată lui Filip al IV -lea: în timp ce Vacc spală toate preocupările umane cu vinul, astfel regele este conceput pentru a face viața subiecților săi Reconstrucția Regatului din Buen Retiro Din monografia lui Jonathan Brown "Velazquez Pictor and Court", New Hive/Londra, Dacă escorta este considerată principala construcție a Consiliului de administrație al Filipului II, atunci construcția și decorarea Palatului Buen Retiro aparține pe bună dreptate celor mai importante evenimente artistice care au avut loc sub Filip al IV -lea Acest complex, construit din până în , este situat la sud de Madrid și a apărut la inițiativa contelui Olivares, primul ministru și Korolev Fermă Buen Retiro a devenit locul în care regele a apărut ca colecționar și filantrop Palatul era faimos în special pentru parcul și teatrul său Proiectarea Hall of Kingdoms, creată în tradițiile sălilor cavalerești ale valorii, a fost realizată din până în O schemă iconografică complexă a fost destinată să glorifice casa Habsburg de guvernare din Spania Plafonul a fost decorat cu tavan cu ornamente florale și groteschers, iar pe pânzele arcului dintre ferestre erau brațe de douăzeci și patru regate unite sub stăpânirea monarhiei spaniole Pe zidurile scurte ale sălii se aflau cinci portrete de cai ale reprezentanților familiei regale, realizate de Velazquez și elevii săi - imitațiile predecesorilor direcți ai monarhului, cuplul regal conducător - Filip al III -lea și regina Margarita și fiul lor, sugar Balthasar Carlos Doisprezece bătălii monumentale așezate pe pereții lungi ai holului dintre ferestrele franceze au glorificat victoriile recente ale armelor spaniole în diverse teatre ale războiului Au extras succesele militare ale lui Filip al IV -lea și, în același timp, au amintit de prețul ridicat că Țara a trebuit să plătească pentru politica expansionistă a regelui și a Olivares Aceste tablouri au fost ordonate de cei mai mari artiști ai Cercului Court, inclusiv Diego Belazkes, Bisente Cardeccho, Antonio Port, Felix Castelo, Francisco Surbaran, Euchehenio Kayesu și Husep Leonardo Și dacă majoritatea scenelor de luptă urmează canoanele prescrise, când eroul victorios este plasat în prim plan, iar episoadele bătăliei sunt jucate în spatele lui, atunci Velazquez și Mino au ales o altă schemă, subliniind inumanitatea și ororile războiului, Și rătăcirea armei în tablourile lor nu este aproape auzită Diego Velazquez Aducerea prostiei („Spears”), Pânză, ulei x cm Madrid, Prado Cea mai faimoasă imagine din Sala Regatului este „Delcelele lui Brad” a lui Velazquez Acesta înfățișează un episod al bătăliei când, după delirul armatei spaniole, comandantul olandez șef al Justin Nassau dă cheile orașului, generalul spaniol Am-Brodzho Spinola Scena se desfășoară într -o atmosferă calmă și demonstrează clar respectul câștigătorului pentru învinși împotriva împotriva Nick Velazquez înfățișează acest eveniment ca o întâlnire când Spinola se adresează liderului militar învins cu un zâmbet aproape prietenos Un astfel de comportament generos se bazează pe conștiința că el datorează o victorie averii, de data aceasta de partea sa Aici nu avem nici un umil învins, nici un câștigător triumfător, doar o întâlnire a doi războinici egali Cu toate acestea, unele diferențe sunt destul de evidente: dacă armata victorioasă este reprezentată de un grup organizat, cu sulițe care se lipesc în sus -care a servit ca bază pentru numele spaniol al pânzei („sulițe”), Apoi, soldații victimei au învins trupele stau cu umilință o mulțime aleatorie Velazquez se abține de la glorificarea câștigătorului de alegorii, adesea utilizate în tablourile din batal Astfel, el rupe triumful triumfului și umilinței care a dominat astfel de pânze și introduce o nouă dimensiune - umanitatea și generozitatea câștigătorului și, prin urmare, coroana spaniolă Panorama de peisaj, vizibilă în fundalul imaginii, a scris Velazquez în gravura flamandă; El a creat compoziția conform „Ilustrațiilor pentru Biblie” publicate în Lee În , care înfățișează întâlnirea lui Avraam și Melchisedek Gestul bun al lui Spinola, care s -a grăbit să accepte cheile și se îndreaptă către adversarul său Justin Nassau, are și paralele literare: în piesa sa, Calderon de la Bark descrie aceeași scenă în care Spinola spune: „Justin, eu sunt, Eu accept aceste chei și subliniez curajul cu care ai apărat orașul, pentru că curajul învinsului creează gloria câștigătorului " Diego Velazquez Spining, Pânză, ulei x cm Madrid, Prado Ca și celebrul „Menins”, imaginea „Bucks” aparține perioadei târzii a lui Velazquez; Ambele pânze au fost scrise în Ambele se bazează pe asociații semantice complexe care nu sunt imediat de înțeles pentru privitor Fiecare dintre ei afectează statutul de artă și statutul social al artistului în societatea spaniolă În Menhins, artistul se înfățișează deschis în cercul familiei regale, în „vârfurile” acest mesaj este exprimat într -un mod mai voalat În același mod ca pe unele dintre pânzele sale timpurii din ciclul Bodegon (din Bodegon spaniol - Harchevnya - aprox, per ) (Vezi P ), acțiune, acțiune, acțiune Se desfășoară în mai multe planuri: în prim -plan, un atelier de trezorier, unde mai mulți muncitori învârt firele și au înfășurat firele Imaginea este interpretată ca un gen care prezintă atelierul Royal Trellis din Santa Isabelle În fundal, trei doamne îmbrăcate elegant examinează covoarele pregătite într -o cameră asemănătoare cu o scenă Într -o lumină de soare strălucitoare înaintea privirii noastre, un spalier apare cu o scenă din „Metamorfoza” lui Ovidiu (cartea ), care este cheia interpretării „fișierului” O simplă arahna muritoare, o meșteșuguri pricepute, numită zeița Athena, patronul țesutului Și când judecătorul și -a declarat covoarele deținând virtuți egale, aceasta a însemnat victoria lui Arachny, deoarece munca ei s -a dovedit a fi o calitate divină În plus, Arakhna a insultat zeița, înfățișând un rinichi European Jupiter, care a venit la ea sub forma unui taur și, astfel, urmărind o provocare evidentă pentru locuitorii din Olympus În pedeapsă, Athena a transformat -o într -un păianjen Pe spalier este o zeiță furioasă și în dreapta arahniei ei cu un covor finisat Meșteșugul amenințător Kara este indicat doar de un instrument muzical, deoarece muzica a fost considerată un antidot dintr -un bit de păianjen Ca în imaginea „Hristos în casa Martha și Maria” (vezi S ), scena din prim -plan este strâns legată de acțiunea care se desfășoară în fundal Trăziile țesute ale muncitorilor sunt asociați cu legenda Arachniei, deoarece Ovidiu scrie că zeița a luat aspectul bătrânei când a intrat într -o competiție cu un muritor priceput Pe un spalier țesut de Aryrana, Velazquez reproduce imaginea lui Titian „The Abduction of Europe”, păstrată în Colecția Regală Astfel, Arachny Arachnya Arachnya Este cu creativitatea și abilitatea lui Titian și, prin urmare, cu conceptele renascentiste ale naturii divinului și ideilor caracteristice adevăratei opere a artei Pictorul talentat Titian este comparat cu Arachnia care știe să țese o pânză neobișnuită, frumoasă Într -o scenă strălucitoare din fundal, putem vedea o aluzie la pictură ca artă divină Spre deosebire de acest lucru, personajele din prim -plan își fac munca de zi cu zi În „Spinners” - o lucrare a perioadei târzii - Velazquez subliniază în mod intenționat abilitatea sa în tehnologia pitorească, de exemplu, subliniind rotația roții Și în această imagine pe un complot mitologic, el demonstrează din nou capacitatea de a crea în cel mai dificil și mai apreciat gen Una dintre cele mai semnificative lucrări ale pictorului din Granada Alonso Kano este un „miracol la fântână” El a scris -o pentru altarul principal al Bisericii Madrid din Santa Maria de la Almuden Imaginea înfățișează o scenă din viața Sf Isidore Sevilles, patronul Madridului Când fiul său a căzut în fântână, după rugăciunea sfântului de acolo, nivelul apei s -a ridicat acolo, iar copilul s -a întors nevătămat în brațele sale materne În jurul puțului, mai multe cifre sunt amplasate cu un grup apropiat; În colțul din stânga imaginii este în plină creștere a St Isidore, ținând un rozariu în mână În spatele lui, parțial ascuns de privirea privitorului, cu uimire se uită la mama Mântuitorului, ținând copilul în brațe În fundal, două femei s -au întors între ele, uimite de miracolul care s -a întâmplat Cercul este închis de doi copii care joacă fluxuri de apă revărsate prin marginea puțului și imaginea câinelui Alonso Kano Un miracol la fântână, aprox - Pânză, ulei x cm Madrid, Prado Imaginea a fost recunoscută de contemporanii artistului și a fost văzută în ea „Miracolul real”, în principal datorită culorii sale - nuanțe maronii calde și verzui, completate încântător de portocaliu și roșu Aici, Cano recurge la tehnica picturii, în care refuză circuitele dure și modelează figurile folosind chiaroscururi, strălucire strălucitoare și reflecții pe suprafața pânzei Parcela a unit două puncte de la legendă: mântuirea bebelușului și recunoașterea de către femei de sfințenie a lui Isidore În compoziția pânzei sfântului, aceasta este plasată izolată și are o grandoare ca singura figură care stă în plină creștere Cu toate acestea, imaginea Cano nu seamănă cu imaginea altarului, deoarece toate personajele sunt conturate și înfățișate, precum Murillo, cu un mare realism, ceea ce oferă un eveniment minunat o culoare oarecum de zi cu zi Portul Antonio Visul unui cavaler, aprox pânză, ulei x cm Madrid, Muzeul Academiei San Fernando În plus față de scene din viața sfinților, tablourile pentru complotul lui Vanitas („Vanity Fus”) joacă un rol important în pictura spaniolă, amintind de natura tranzitorie a vieții pământești cu ajutorul simbolurilor și alegorilor În „zăpada cavalerului”, Antonio l -a transferat pe nobilul care a căzut lângă masă Diverse obiecte sunt în fața lui: bijuterii și monede, cărți, o mască, o lumânare arsă - avertizând despre posibilitatea morții subite - precum și flori, craniu, arme, armură -gleme ale puterii, bogăției și mortalității vieții În fundalul imaginii, un înger s -a întors spre cea adormită, ținând o panglică largă în mâini, inscripția pe care vorbește despre așteptarea morții Îi amintește privitorului că calea către mântuire este posibilă numai pentru cineva care se îndepărtează de ispitele pământești și se îndreaptă spre rugăciuni, pocăință și castitate Juan Bautist Mino Baya Capture, Pânză, ulei x cm Madrid, Prado Juan Bautist Mino a creat, de asemenea, o pânză pitorească pentru Sala Regatului După Gavani din Baya, olandezii, spaniolii au reușit să o elibereze la mai , în ziua St Filip Pe pânza Mino, armata victorioasă și inamicul învins sunt reprezentate de o tapiserie, care îl înfățișează pe Filip al IV -lea (care nu era de fapt prezent în același timp), încununat cu o coroană de laur de victorie și ministrul Olivares Trei figuri, petrecute la picioarele regelui, personifică războiul, erezia și furia În prim -plan, femeile bandajează răniții, copiii se joacă lângă ele Imaginea lui Mino este plină de simpatie pentru răniți și tandrețe pentru copii Astfel, subiectul nu este doar triumful câștigătorului, ci și durerea celor învinși La fel ca tabloul de Velazquez, „Captura lui Baya” este departe de glorificarea fără gânduri a războiului, aducând suferință și necazuri Francisco de Surbaran Moartea lui Heracles, aprox pânză, ulei x cm Madrid, Prado Regatele regatelor au fost decorate cu zece tablouri pe complotul istoriei lui Hercules din opera lui Surbaran, atârnată peste ferestrele franceze Alegerea lui Hercules nu este în mod clar accidentală, întrucât a fost întruchiparea valorii, virtuților și forțelor unui conducător corect, a fost considerată o alegorie a înțeleptului suveran; În plus, el a fost considerat progenitorul Habsburgilor care și -au urmărit familia de eroul legendar O astfel de preferință indică faptul că Coroana spaniolă a luptat constant împotriva dușmanilor externi, ereziei și a altor abateri de la credință Nouă tablouri au fost înfățișate de exploatările lui Hercules și a zecea - ultima sa luptă și moartea timpurie a eroului Heracles este înfățișat cu îngenunchiere, cu o mână dreaptă alungită, trăsăturile sale sunt distorsionate de durere Motivul chinului său este corpul arzător al tunicii, impregnat cu sângele centaurului, care i -a fost trimis de soția geloasă a lui Dealir În imaginea lui Surbaran, Heracles, ascultând cuvintele Oracolului Delphic, se pregătește pentru auto -imolare pe foc funerar; Pe flacăra Lui, el se va ridica la zei în ceruri Un contrast ascuțit de lumină și întuneric dă eroului corpului de putere și volum Culoarea peisajului idilic, unde centaurul ness, rănit de săgeata mortală a lui Heracles se află cu lovituri, artistul este borrint de Titian; Contrastează brusc cu un plan front întunecat, care este iluminat doar de flăcări Ciclul tablourilor despre Hercules a implicat o aluzie la dinastia spaniolă, deoarece Hercules a fost considerat strămoșul și fondatorul său, precum și calitățile fizice și spirituale ale reprezentanților săi; De asemenea, trebuia să sublinieze abilitățile aproape supraumane și esența divină a regelui Filip al IV -lea Diego Velazquez Philip al IV -lea în Frag, Pânză, ulei x cm New York, colecție de freaks Principala sarcină a lui Velazquez ca pictor de curte a fost crearea portretelor familiei regale Printre portretele lui Filip al IV-lea, create în legătură cu un eveniment-așa-numitul „La Frag” După răscoala catalană din , armata franceză a ocupat părți din Catalonia și Aragon În , spaniolii au cucerit aceste țări înapoi, iar regele însuși a venit la Teatrul Operațiunilor Militare din Catalunia, însoțit de Velazquez Portretul a fost scris în timpul opririi lor în Frag, cu puțin timp înainte de eliberarea de trupele spaniole Conform rapoartelor Palomino, Velazquez a scris un portret în trei zile pentru a -l trimite reginei Madrid Regele este înfățișat în trei sferturi de creștere în uniforma comandantului șef, pe care l -a pus după victoria când a ajuns la Lerida Cu o mână apasă o tijă militară până la coapsă, iar cealaltă își ține pălăria Ținuta regelui - un camisol roșu, bogat decorat cu un model alb, un guler de dantelă larg și mâneci largi - creează impresia de putere și strălucire și stă puternic pe un fundal neutru cenușiu Dacă Velazquez îl înfățișează de obicei pe Filip IV îmbrăcat în negru și pe un fundal întunecat, subliniind ascetismul și severitatea sa, atunci pe „portretul în frag”, schimbarea este evidentă: regele este arătat aici într -o dispoziție mai puțin stresantă și mai pașnică Artistul realizează un astfel de efect cu ajutorul unei manipulări mai libere a culorii, a unui costum luminos al monarhului și a utilizării pigmenților care însuflețesc suprafața colorată a pânzei Pictura spaniolă se caracterizează prin absența unor atribute, cum ar fi semnele puterii și alegoria gloriei în portrete În Madrid, portretul a fost plasat în biserica Sf Martin cu ocazia sărbătorii victoriei catalane La fel ca pânza lui Mino, imaginea a îndeplinit funcția de a înlocui conducătorul dispărut, care, cu ajutorul portretelor sale, ar putea să -și arate un subiect în întregul regat Francisco Errera Junior Triumph St Ermengilda, Canvas, ulei x cm Madrid, Prado Jose Antolines Atelier de culoare B, aprox Canvas, ulei x cm Munchen, Old Pinakothek Artistul de la Sevilla, Francisco Errera Jr Palomino îl descrie pe Errera ca pe o persoană mândră, chiar zadarnică: fără îndoială că a creat o capodoperă, el cere ca imaginea lui să fie plasată într -un loc alocat ei sunetelor de tobe și țevi Pânza prezintă apoteoza Sf Ermengilda Sevilles, fiul regelui Westgots Leovigild; După rezolvare Există un refuz de tel de a se alătura ereziei ariene, el a fost aruncat în închisoare și executat de tatăl eretic Sfântul, cu o cruce în mână, însoțit de îngeri se ridică la cer Imaginea este inerentă teatralității accentuate: în partea sa superioară, este înfățișat un sfânt în razele gloriei, corpul său, accentuat de lumină strălucitoare și culoare, este strâns alungit și formează o curbă netedă La parter, în colțul din stânga imaginii, la picioarele lui Ermengild, se află figurile tatălui său Leovigild și ale episcopului arian, care dețin învelișul, care erau programate de tonurile întunecate, de la care sfântul a refuzat să bea „Scena din atelierul” lui Jose Antoli Nesa ilustrează clar viața de zi cu zi a pictorului metropolitan Prezența uneltelor și picturilor în cameră sugerează că privitorul vede un atelier în fața lui Un bărbat în vârstă în haine sfâșiate, aparent, comerciantul picturilor, demonstrează imaginea Fecioarei Maria, fie un cumpărător imaginar, fie privitorul În fundal, apare un al doilea bărbat, tânăr și bine îmbrăcat; De asemenea, se uită la privitor și își arată mâna stângă către bătrân Probabil, un tânăr este el însuși Antolines, care acceptă comerciantul de tablouri în atelierul său Monedele aflate pe masă indică, de asemenea, o tranzacție financiară viitoare Atmosfera slabă a atelierului sugerează că imaginea conține comentarii critice despre poziția umilită a artistului din Spania, unde tablourile au fost impozitate ca mărfuri obișnuite, iar artiștii trăiau pe pragul sărăciei Canvasul lui Francisco Rice "Autodafe " are o valoare istorică și documentară specială, care prezintă evenimente contemporane pentru artist Autodafe este o ceremonie aranjată de Inchiziție, de obicei combinată cu alte evenimente solemne, de exemplu, o aderare la tronul monarhului sau nașterea moștenitorului la coroană Aceste ritualuri au avut ca scop glorificarea credinței adevărate și trezirea fricii și groazei printre dușmani Oamenii arestați pentru erezie erau însoțiți de oameni familiari apropiați de Inchiziție; Călugării, precum și fețele seculare și spirituale, până la episcop, au participat la procesiunea sumbră Procesiunea s -a mutat de -a lungul străzilor orașului de pe piață În centrul său, un altar special ridicat cu această ocazie s -a ridicat, în spatele căruia se așezară biserica; Pârâții au apărut în fața lor Procesul, în timpul căruia acuzatul a fost condamnat fie la moarte, fie la galere sau închisoare, a avut loc în fața ochilor multor spectatori Autodafe, înfățișată pe pânza lui Rice, a avut loc în sub Charles II pe Plaz Square Major din Madrid Privitorul privește ceea ce se întâmplă din priveliștea unei păsări De la balconul Cas de Panaderia, regele este urmărit de acest proces, soția sa Maria-Luiza Orleans și regina-mamă Marianne Austrian Se pare că artistul a fost cel mai preocupat de sarcina de a da un raport precis despre ceea ce se întâmplă „Închinarea la Charles al II-lea al miraculoasei darositsa„ Claudio Coelho prezintă, de asemenea, un eveniment specific care a avut loc în timpul domniei lui Charles Coelho, împreună cu Rice și Carre-no, este clasat pe cei mai importanți pictori care au lucrat la Madrid în A doua jumătate a secolului În , el a primit un ordin pentru punerea în aplicare a imaginii monumentale a altarului pentru sakristia Catedralei din ESC Această imagine, cea mai importantă dintre lucrările artistului, este dedicată transferului lui Charles al II -lea al miraculoasei darosyre către o capelă special construită, adiacentă escortei Sakristium A fost II -a „Sagrada Forma” donată de Filip II de către împăratul Rudolph II, din care a curgut sângele în , când a fost epuizat de calviniști Acțiunea are loc în capelă Regele, în prezența îngerilor jubilanți, îi dă pe Daronosa episcopului Precizia execuției, inclusiv portretul lui Charles al II -lea, oferă pânzei natura portretului grupului Tonurile calde, cu o predominanță de galben și auriu, subliniază solemnitatea evenimentului Spațiul transferat în imagine pare să continue arhitectura capelei Coelho demonstrează aici abilitatea sa de către creatorul efectelor iluzioniste, care este prezent în fresce și tavane Claudio Coelho Închinarea la Charles JJ Miraculoasă Darossa (Sagrada Forma), - Pânză, ulei, x cm Escoral, sacristie Francisco Risi Autodafe , Pânză, ulei x cm Madrid, Prado Sevilla De -a lungul secolului XVII, Sevilla, capitala Andalusiei, a rămas cea mai importantă după Madrid de către centrul artistic al regatului spaniol La începutul secolului, a fost și cel mai mare oraș comercial; După colonizarea Americii, aici au ajuns aici mărfurile din coloniile de peste mări din Spania De -a lungul râului Guadalquivir, navele comerciale au livrat bogăție netratată din Lumea Nouă, inclusiv aur și argint Orașul a fost considerat principalul port comercial al Regatului Cu toate acestea, după criza politică și economică care a acoperit toată Spania în primul trimestru al secolului, declinul a venit și aici De asemenea, Sevilla a întâlnit o criză demografică: epidemia de ciumă din și foamea a urmat -o a redus populația aproape jumătate Cu toate acestea, arta a fost afectată de această criză cu o anumită întârziere Ca urmare a eforturilor contra-reformatiei urmate de Catedrala Tender ( - ), la care reprezentanții Spaniei au jucat rolul principal, în prima jumătate a secolului al XVII-lea, instituțiile religioase au fost dezvoltate violent la Sevilla: de către Treizeci și șapte, cincisprezece noi au fost adăugate la mănăstirile deja existente și mai multe au fost construite sub ele și sub ele au fost construite spitale Decorarea acestor mănăstiri, pictura și designul bisericilor lor, refector, galerii și spitale cu imagini spiale și cicluri de picturi au deschis un câmp extins de activitate pentru artiști și sculptori din Sevilla O alta, de asemenea, o piață foarte importantă a fost creată de coloniile americane, unde navele au luat multe tablouri pe subiecte biblice și cu scene din viața sfinților O altă sursă de venit al artiștilor a fost pictura portret Portretele au fost ordonate de nobilimea și clericii orașului, precum și de reprezentanții locali ai coloniilor olandeze Sevilla a ocupat un loc special, onorabil în Spania, în Renaștere, nu numai ca economic, ci și ca centru intelectual Ea a fost numită „New Roma” și a atras personalități creative strălucitoare În jurul anului , Francisco Pacheko, un artist și istoric de artă, cunoscut de cunoscătorii picturii din secolele ulterioare ca profesor al lui Velazquez, a adunat în jurul său un cerc de umaniști, scriitori și teologi, care au început să numească Academia Pacheko Pacheko spera că Academia va juca un rol important în viața artistică a orașului Rezultatul activităților sale a fost mai multe lucrări literare și lucrări la artă Pacheko însuși a publicat tratatul „Arta picturii”, una dintre cele mai semnificative trei lucrări de acest fel din Spania din secolul al XVII -lea, în care el are în vedere exhaustiv probleme teoretice și practice ale picturii și scrie nu mai puțin detalii despre iconografia creștină și aspectul adecvat al artei religioase Opiniile sale reflectau preocuparea Inchiziției, care a monitorizat cenzorii special numiți - al cărui număr aparținea lui Pacheko - astfel încât nici o idee eretică nu a intrat în IP Vărul și întreaga țară în ansamblu vor fi păstrate din „erezia luterană” În jurul anului , Pacheko a fost un reprezentant proeminent al Școlii de artiști din Sevilla, împreună cu Juan Ruelas și Francisco Errera Cu toate acestea, tablourile acestor maeștri erau adesea scrise direct de gravuri olandeze și daneze și copii ale maeștrilor italieni și nu erau deosebit de inovatoare în stilul lor Lucrarea tinereții - Diego Velazquez, Francisco Surbaran, Alonso Kano, Francisco Errera Jr , Bartolomeo Esteban Murillo și Juan Valdeus Lelya au transformat curând Sevilla în cel mai mare centru de artă din epoca argintului spaniol după Madrid Acești artiști începători au studiat în atelierele colegilor lor cu experiență După șapte ani în atelier, Pacheko a primit o diplomă a Maestrului Guildului de Artiști din Sevilla și Diego Velazquez ( - ) Diploma i -a oferit dreptul de a -și deschide propriul atelier, dar tânărul artist și -a părăsit orașul natal în , iar în , după cum am menționat anterior, s -a stabilit la Madrid și a devenit pictorul de curte al lui Philip al IV -lea, începând genial cariera sa Francisco Surbaran ( - ), după ce a studiat doar trei ani cu un puțin cunoscut artist al bisericii din Sevilla, Pedro Diaz de Willianuva, a lucrat timp de zece ani ca ucenic în orașul său natal din Loren și împrejurimile sale, iar în s-a mutat la Sevilla Acolo a primit multe ordine, iar din anii a participat și la punerea în aplicare a mai multor proiecte importante pentru Curtea de Madrid, chiar și în timpul epidemiei de ciumă din , și s -a mutat în cele din urmă în capitală în Spre deosebire de el, Bartolomeo Esteban Murillo ( - ), care s-a născut dintr-o întreagă generație mai târziu și a studiat la atelierul lui Juan de Castillo, a trăit în orașul său natal toată viața, a fost foarte popular acolo și a fost recunoscut ca fiind „ Cel mai bun artist al orașului " El a deschis un atelier extins, unde cu ajutorul mai multor asistenți, a finalizat comenzi și a învățat meseria picturii elevilor săi Conform înregistrărilor păstrate, Murillo a vizitat Madrid o singură dată în viața sa, în Juan Valdeus Leal ( - ), care a studiat abilitatea, aparent în Cordoba împreună cu Antonio Castillo, s-a mutat și la Sevilla în , unde a trăit până la sfârșitul zilelor sale, cu excepția unei scurte vizite la Madrid în Cu toate acestea, acești maeștri nu numai că au creat tablouri în tehnologia uleiului Adesea, sculptura policrom a jucat un rol mai important decât pictura șevaletului, în proiectarea altarelor bisericești și mănăstirii Prin urmare, o sursă importantă de venit pentru artiști a fost participarea lor la decorarea templelor, unde au acționat ca doradore și policromadore, adică au încolțit și au pictat imaginile sculpturale ale sfinților Guilda artiștilor din Sevilla, „Frăția Sfântului Luca”, cu ajutorul unor decrete stricte speciale, a reglementat atât pregătirea tinerilor, cât și crearea de opere de artă Diego Velazquez Hristos Casa Martha și Maria, Pânză, ulei x , cm Londra, Galeria Națională Bodegonii create în Sevilla și Toledo se numără printre puținele genuri seculare care au existat în pictura spaniolă și combină elemente ale vieții natură și scene de gospodărie Ei înfățișează oamenii obișnuiți și activitățile lor zilnice - primesc apă din fântână, gătesc mâncare, mănâncă și bea În lucrarea asupra personajului Pictorii au acordat o atenție deosebită modelării lor din plastic și structurării precise a suprafeței și obiectelor personajelor și obiectelor Bodegons constituie o parte semnificativă a lucrărilor lui Velazquez referitoare la perioada timpurie a operei sale La cele mai faimoase lucrări din perioada de sevilină din Velazquez Pictura „Hristos în casa Martha și Maria” stă Două femei sunt înfățișate în prim plan; Cel mai în vârstă privește privitorul, arătând spre cel mai tânăr care este ocupat să gătească Pe masă se află mâncăruri cu pește, ouă și usturoi În dreapta, în fundal, este vizibilă o mică imagine a lui Hristos, vizibilă În , la inițiativa unor pictori atât de proeminenți precum Murillo și Errera Jr , Academia a fost creată, dar în a fost închisă din cauza problemelor financiare Academia a fost o inițiativă privată a artiștilor care au căutat să organizeze instruire în abilități de desen, de care le lipseau deseori Educația în atelierele care se referă la aspecte exclusiv practice ale activității artistului, în timp ce teoria, care a inclus desenul, a fost mai probabil în uitare Artiștii de la Sevilla s -au adunat în fiecare seară sub auspiciile acestei academii din Kas Lonch, clădirea de schimb și au făcut desene din natură, onorându -și abilitățile Succesul creativ și bunăstarea materială a celor mai mari maeștri din Sevilla au fost cu totul diferite Dacă la începutul secolului, sfera activității pictorilor s -a limitat în principal la Sevilla, atunci cu fiecare deceniu, Madrid a câștigat din ce în ce mai multă atractivitate ca centru de artă Câțiva maeștri, inclusiv Velazquez, Surbaran și Errera cel mai tânăr, au încercat să se stabilească cu diverse succes în capitala Regatului Și dacă Velazquez a reușit să ia postul de pictor șef al instanței Philip IV, iar Errera cel mai tânăr a devenit artistul de judecată cu Charles II, Apoi Surbaran și -a petrecut principala viață creativă în orașul natal Alți artiști, de exemplu, Murillo și Valdeus Leal, au lucrat aproape constant la Sevilla și au deținut posturi proeminente la Academie, dar, în ciuda gloriei lor, nu au primit ordine judecătorești În primele decenii ale secolului XVII, lucrările tinerilor pictori ai lui Velazquez și Surbaran, precum și Murillo, au urmărit influența vizibilă a Caravaggio și a școlii sale Obiectele și figurile umane din tablourile lor au fost scrise cu un desen clar al contururilor și păreau să aibă rigiditatea modelării plastice; Acest efect a fost obținut datorită jocului sofisticat și puternic contrastant al lui Chiaroscur În general, compoziția a avut un efect bidimensional și răceala totală a tonurilor a apărut datorită predominanței culorilor întunecate; Un astfel de mod de pictură a devenit o caracteristică distinctivă a Murillo În a doua jumătate a secolului la Sevilla, influența lui Titian și a altor veneții, precum și a lui Rubens, Van Dyck și Flemings, a devenit din ce în ce mai mult Pictura acestei perioade se caracterizează prin contururi încețoșate, modelarea magnifică a figurilor, iluminarea moale cu granițe vagi între lumină și umbră, planuri spate ușoare și de ceață, culoare caldă și compoziție spațială accentuată Du -te casa Mariei și Martha; Nu este clar dacă aceasta este o imagine sau o vedere la o altă cameră Imagini similare, inclusiv două niveluri semantice și combinarea a două scene legate de diverse secțiuni de spațiu, s -au întâlnit deja în a doua jumătate a secolului al XVI -lea în lucru Maeștri olandezi, precum Peter Artsen (vezi S ) Până acum, istoricii de artă nu pot explica conținutul acestei imagini Una dintre versiunile plauzibile este că femeia de mijloc demonstrează instructiv tânărul ei însoțitor doi diferite Times of Life, Vita Activa (activ) și Vita contemplative (contemplative), reprezentate de Martha și Maria în scenă în fundal O astfel de interpretare se încadrează în contextul creației moderne a unei imagini a discuțiilor despre ceea ce este mai bun: credință puternică și evlavie sau muncă grea și mai jos minciuna În același timp, pânza poate fi o ilustrare a cuvintelor Sfântului Teresa Aville, că Hristos trebuie căutat printre vasele de bucătărie și tigăi Francisco Surbaran Viziunea Sfântului Pedro Nolaskoye Apostol Peter, Pânză, ulei x cm Madrid, Prado Ciclurile care înfățișau scene din viața sfinților au fost foarte extinse și au reprezentat o sursă importantă de subiecte creative pentru pictori În anii , Francisco Surbaran a scris trei mari episoade de acest fel pe ordine de biserici și mănăstiri: Două cicluri pentru Ordinul Dominican dedicat biografiilor Sfântului Dominica și St Bonavets și unul pentru ordinul Mercedenilor, pe baza istoriei Sf Pedro Nolasko, canonizat în Pedro Nolasko, care a murit la Barcelona în , a fost fondatorul Ordinului Mercedenilor Surbaran a primit un ordin de a crea douăzeci și două de picturi de un format mare; Este puțin probabil ca lucrarea să fi fost finalizată integral Pe unul dintre picturile acestui lucru Ciclul arată viziunea lui Sf Pedro Nolaskoye Apostol Peter Când Sfântul s -a rugat mai multe zile, cerând permisiunea la pelerinajul său la mormântul apostolului Petru, Apostolul însuși a apărut brusc și a spus că există lucruri mai importante pentru un creștin, de exemplu, eliberarea peninsulei iberice din Mauri Surbaran pune această viziune într -un spațiu lipsit de repere temporare și subiect Stă în dreapta Pedro Nolasko în genunchi și cu ochii închiși, ținându -și mâinile cu umilință și aplecându -se ușor înainte, ascultă comanda apostolului răstignit Petru Ultimul, învăluit într -un nor ușor, este înfățișat de artist, astfel încât, fiind atașat de o cruce inversată, el privește direct în fața Sf Pedro Nolasko Surbaran introduce o dimensiune realistă în imaginea sa, evitând contrastul sferelor pământești și cerești Francisco Surbaran Sf Margarita, aprox Pânză, ulei x cm Londra, Galeria Națională În această perioadă, pânzele făcute în modul de pictură portret ocupă un loc special printre imaginile sfinților Oferind Sfinții Martiri o asemănare cu doamnele de curte, Surbaran și -a creat propriul tip de imagine Pentru mănăstirea din Lima, artistul a pictat douăzeci și patru de tablouri reprezentând „Fecioarele în picioare” (acum pierdute), cu toate acestea, se pare că au fost create în același stil din „Sf Margarita” ( - ) Surbaran prezintă publicului cu sfântul martir la înălțime maximă, într -o rochie păstor și cu o biblie în mână Halo, care indică sfințenia ei, este absent Sfântul Margarita, Fecioară din Antiohia, a refuzat, fiind creștin, pentru a deveni soția prefectului Oliban, iar tatăl, care a rămas păgân, a renunțat la ea În timpul persecuției creștinilor sub Dioclețian, ea a suferit tortură crudă și apoi a fost decapitată Rochia ciobanului vorbește despre copilăria ei, ținută în sat, iar dragonul, care era întins la picioarele ei, îi amintește de monstru, din a cărui gură a ieșit nevătămată Pânza este scrisă în maniera Caravaggio, cu circuite dure și contraste puternice de chiaroscururi, ca urmare a căreia câștigă asemănare cu sculptura și produce un efect impresionant Bartolomeo Esteban Murillo Sfânta familie cu o pasăre, aprox Pânză, ulei x cm Madrid, Prado În numeroasele lor pânze pe subiectele religioase, Murillo refuză adesea să înfățișeze granița dintre împărăția pământească și cerească Sfinții scrise de el se disting întotdeauna prin bunătate și simpatie pentru nevoile umane Abordarea sa asupra temelor religioase este clar vizibilă pe exemplul uneia dintre lucrările sale timpurii -„Sfânta familie cu o pasăre” Într -o cameră întunecată, ușor luminată, Virgin Maria stă în spatele ei învârtindu -se și cu dragoste privește copilul care se joacă cu câinele, ținând o pasăre în mâna dreaptă Pentru perioada timpurie a operei artistului, este caracteristică modelarea puternică a cifrelor folosind chiarosccurul energetic Nu există un singur indiciu al sfințeniei oamenilor înfățișați Murillo a fost în mod clar îndepărtat de imaginea stării emoționale a personajelor - dragoste parentală, tandrețe și mândrie Trebuie menționat că figura Sf Iosif este mai aproape de centrul imaginii decât Maria Aceasta reflectă noua evaluare a lui Iosif, adoptată ca urmare a reformelor Catedralei de licitație Bartolomeo Esteban Murillo St Thomas din Vilyanuwa vindecă un cripple, aprox Pânză, ulei x , cm Munchen, Old Pinakotek Mai multe tablouri ale lui Murillo sunt dedicate vieții Sf Thomas din Vilyanuva ( - ), una dintre cele mai importante epoci sfinte spaniole a contra-reformației, împreună cu Sf Teresa Aville și St Ignatius Aoyiola Murillo a pictat această imagine, împreună cu sala de aburi, „Sfântul Thomas-Roben își dă hainele” pentru altarul Capelei Sf Thomas în Biserica mănăstirii Augustin din Sevilla Conform abilității compoziției și tehnologiei pitorești, imaginea „Sf Thomas din Villanuva vindecă criptul” aparține numărului de capodopere ale lui Murillo Scena înfățișează mila sfântului, dragostea lui pentru vecini, pe care a fost distinsă de copilărie Thomas a fost preotul Curții din Charles V, iar în a devenit arhiepiscopul de la Sevilla După cum spun „actele sfinților”, Sf Thomas a ordonat ca în fiecare zi, în curtea Palatului Arhiepiscopului din Valencia, săracilor să dea mâncare Când a văzut cândva un lac care se plimba pe cârje, l -a sunat la el și l -a întrebat ce are nevoie Cripple a răspuns că era un croitor, care își înlocuia hainele și că cel mai prețuit al său Dorința este să se întoarcă din nou la meșteșugul său, pe care a trebuit să -l părăsească din cauza bolii Sfântul a umbrit KA Leku cu o cruce și i -a ordonat să meargă la muncă Croitorul vindecat a ridicat cârje și a fugit jos Pașii palatului, arzând cu nerăbdare să se întoarcă din nou la viața sa anterioară Ilustrând acest eveniment, Murillo recurge la recepție răspândită în Evul Mediu: el prezintă două scene în același timp, refuzând acest mod al unității locului și timpului - principiul observat de obicei în secolul XVII Primul plan prezintă o scenă de vindecare În prezența a doi studenți ai Sf Thomas oferă o cruce peste un bărbat care stă în fața lui În depărtare, la un nivel diferit, este înfățișat un sfânt, hrănindu -i pe cei săraci la palatul arhiepiscopului, iar criptul, deja vindecat fericit, coboară treptele fără cârje Contrastul dintre planul frontal monumental, scris de tonuri întunecate și sumbre, cu un sfânt supernatural înalt în haine negre și o scenă veche în fundal, cu culorile sale strălucitoare, strălucitoare, indică un talent coloristic de excepție al artistului Juan de Valdes Leal În clipirea unui ochi (stânga) și capătul gloriei pământești (dreapta), - Pânză, ulei x cm Sevilla, Spitalul La Karidad Murillo a lucrat cu Valdes Leal la câteva tablouri pentru biserică la Spitalul La Karidad din Sevilla Valdeus Leo a creat două pânze alegorice pereche - „în clipirea unui ochi” și „capătul gloriei pământești”; Se bazează pe conceptul de Vanitas (Bustle Bustle), vorbesc despre natura iluzorie și tranzitorie a tuturor lucrurilor pământești Spitalul a fost fondat de bogatul comerciant de sevilină Miguel de Maniahar, care a intrat în Frăția lui Caridad după moartea soției sale și a dat un jurământ să facă fapte bune și să aibă grijă de săraci și bolnavi Caritatea este singura speranță de mântuire dintr -un blestem etern Aceasta este tema picturilor lui Valdes Lelya Pe prima pânză, moartea este arătată ca distrugătorul a tot ceea ce ființele umane se acumulează pentru viața lor pământească - cunoaștere, poziții, glorie și bogăție Moartea apare sub forma unui schelet, stinge lumina vieții și oprește cursul timpului Chiar și puterea și bursa sunt neputincioase înainte de fața morții A doua imagine arată o criptă plină de cadavre în diferite etape de descompunere; mai ales Rămășițele episcopului și ale cavalerului ordinii lui Kalatrava situate în prim plan sunt de remarcat În vârful mâinii lui Hristos ține cântarul Într -un bol, alegorii de șapte păcate muritoare sunt vizibile, iar în celelalte simboluri ale credinței creștine: milă, rugăciune și pocăință Ambele alegorii reamintesc telespectatorului că moartea îi ia pe toată lumea fără discriminare, toată lumea este egală înaintea ei și că faptele bune și rele vor fi cântărite impasiv la ultima judecată Paris În jurul anului , Franța a devenit un singur stat, iar monarhia absolută stabilită a pus capăt fragmentării feudale, simplelor simple și războaie religioase, agitând țara în secolul precedent Aceste schimbări au avut o influență decisivă asupra naturii picturii franceze din secolul XVII După apelul lui Henric al IV-lea ( - ) în , războaiele religioase s-au încheiat în catolicism și edictul Nantes din , garanțiile libertății gândirii religioase au apărut în Franța În același timp, criza, politică și economică, care a afectat negativ arta La sfârșitul secolului al XVI -lea, capitala Franței era deja considerată un centru artistic important din țară Procesele favorabile în dezvoltarea statului s -au reflectat din ce în ce mai mult în apariția Parisului, a cărei reamenajare a fost începută sub Henric al IV -lea Louis XIII ( - ) și primul său ministru cardinal Richelieu au pus arta în slujba statului, cu toate acestea, exploatarea conștientă a artei ca mijloc de propagandă, care s-a desfășurat pe scară largă sub Louis XIV ( - ), a fost excepțională fenomen Jean-Batist Kolbert, primul ministru al Regelui Soarelui, nu numai că a fost dispus de finanțe, dar a fost considerat și cel mai înalt arbitru în chestiuni de artă El a invitat la curte pe cei mai cunoscuți artiști ai țării să îndeplinească un plan grandios - construcția și bijuteriile Palatului Versailles, lucrări pe care se târâse de mai multe decenii Kolber, care a purtat titlul de Surintendent și controlor general al lucrărilor de construcții, artelor și fabricilor din Franța, a adunat oameni în jurul său și și -a folosit abilitățile în scopuri politice Multe personalități celebre au fost subordonate: Charles Perrault, Louis Leo (First Royal Architect), Charles Lebren (primul pictor regal) și Andre Lenotr (First Royal Gardener) În , Academia Regală de Pictură a fost fondată la Paris, un director politic a fost Kolber, și artistic - Lebren; Foarte curând, această instituție a devenit un instrument foarte eficient pentru propaganda artistică regală Pe lângă Curte, cel mai mare client de opere de artă, biserica a lucrat și la implementarea multor proiecte de artă Parisul a fost un centru important de reformare contra, iar vârful clerului catolic a căutat să transforme orașul în „New Roma” La Paris, s -au stabilit mari ordine monahale, de la până la de noi mănăstiri și de biserici au fost construite aici Dar a vorbi despre Școala Franceză a Picturii a devenit posibilă doar atunci când în jurul anului a apărut o nouă generație de pictori - frații Lenen, Vue și Latur Simon Vue ( - ) a trăit douăzeci de ani la Roma și a obținut o astfel de recunoaștere acolo, încât în ​​ a fost ales președinte al Academiei St Luca Revenind la Paris în , a intrat în serviciul lui Ludovic al XIII -lea și OD El a îndeplinit ordinele bisericii și ale clienților privați în cuib Vue a organizat un atelier mare; A avut mai mulți studenți Artistul a scăpat de influența lui Caravaggio, Gverino și Reni și a introdus principiile barocei romane la Paris Georges de Latur ( - ) a trăit și a lucrat în principal în provincie Cu toate acestea, a avut contacte cu Curtea de la Ludovic al XIII -lea, iar în a primit titlul de Royal Painter Cu toate acestea, principalii săi clienți au fost un burghez din Luneville și Nansi Latur a devenit celebru în primul rând datorită imaginii scenelor de noapte, care reflecta influența Caravaggio, cu iluminarea lor artificială, care a permis artistului să obțină un efect sculptural accentuat, cu contururi ascuțite ale figurilor și suprafețe proeminente strălucitoare Latur a creat cel mai adesea tablouri prin conținut mistic și filosofic, saturate de profeții sau o declarație a mortalității de a fi, caracterizată prin monumentalitatea compoziției, un număr mic de personaje și a subliniat atenția asupra atmosferei Frații Lenen-Mathieu ( - ), Louis ( - ) și Antoine ( - ), care erau unul dintre fondatorii Academiei, proveneau și din provincie, din orașul Lana Au lucrat împreună și au semnat tablourile cu un nume de familie Au obținut faimă datorită scenelor și portretelor lor de gen, înfățișând în principal oameni obișnuiți Philip de Shammen ( - ) a ajuns la Paris în de la Bruxelles, unde a studiat abilitatea cu pictorul peisaj Jacques Fucier Într -un loc nou, el a obținut aproape instantaneu un succes semnificativ Fiind principalul artist al reginei mamă, Maria Medici, a condus pictura Palatului Luxemburg El datorează glorie în principal portretelor sale de curte Philip de Sham -Pen a simpatizat cu jansenismul - un flux care era comun în cercurile burgheze - ai căror adepți au pledat pentru severitatea departamentelor religioase și i -au condamnat pe iezuiți care au permis flexibilitatea în chestiunile doctrinei Aceasta explică gravitatea și demnitatea personajelor înfățișate pe portretele sale Nicola Poussen ( - ) a părăsit Franța în și a plecat la Roma, dar nu și-a pierdut niciodată relațiile cu patria sa El a scris multe tablouri pentru cele mai înalte ale Franței, prietenilor și cartușelor sale pariziene, iar corespondența sa extinsă indică legături continue cu Franța La invitația urgentă a lui Ludovic al XIII-lea, Purussen s-a întors la Paris timp de doi ani ( - ) și a participat la pictura Louvre Roma a atras Charles Lebrin ( - ), student la Vue El a locuit acolo mulți ani și din , primind poziția primului artist regal, a fost pictat de o serie de hoteluri pariziene și a creat cicluri vaste de tablouri pentru rege Cele mai semnificative lucrări ale sale au fost create în Versailles, unde a pictat Galeria Oglinzilor, Halls of the World and the War and the Ambasade Scaraccase Valoarea LeBrin a constat nu numai în realizările sale creative, ci și în influența sa asupra multor proiecte artistice întreprinse în timpul domniei lui Ludovic al XIV -lea Fiind important și O figură extrem de activă în politica artistică a lui Ludovic al XIV -lea, el s -a bucurat și de favoarea lui Kolber și a devenit directorul Academiei Regale de Arte În , moartea patronului său a pus un punct asupra carierei pictorului însuși, de când Luvois, succesorul lui Kolbert, a preferat Minya-Ru, rivalul lui Lebren Pierre Minyar ( - ) a studiat pentru prima dată cu Jean Bush în Bourget, iar mai târziu la Paris cu Veue În , a plecat spre Roma, unde a trăit douăzeci de ani Artistul a obținut o mare glorie ca portret, iar după moartea lui Lebrin a condus academia, unde a vorbit de partea adepților lui Rubens pentru că a recunoscut importanța culorii în imagine Un alt student al lui Vue a fost Estash Lesyuer ( - ), care a creat o serie de cicluri pitorești pentru biserici, palate și hoteluri, precum și multe portrete Cele mai importante ordine ale sale aparțin douăzeci și două de picturi pe parcele din biografia Sf Bruno, executat pentru ordinul cartezienilor la Paris În lucrările sale, cu eleganța lor inerentă neoclasicismului și manipularea liberă a culorii, influența lui Pusen este vizibilă Jasent Rigo ( - ) a ajuns la Paris de la Perpignan la vârsta de douăzeci de ani și, studiind la Academia Regală, a primit al doilea premiu în domeniul picturii istorice în Cu toate acestea, la sfatul lui Lebrin, Ri-Ha-Haid și-a concentrat eforturile asupra genului portretului Periile sale aparțin multor portrete ceremoniale, precum și imagini cu prieteni, mai multă cameră în natură Întrucât în ​​Franța, pictura din secolul XVII a fost în slujba statului într -o măsură mai mare decât în ​​alte țări, acesta conține zone mai puțin separate Și totuși, în această epocă, două tendințe estetice care au fost excelente unul de la celălalt s -au manifestat clar: una este mai extinsă - un grup de adepți ai unui clasicism strict, iar celălalt - gravitat la baroc Dependența și subordonarea excepțională a artiștilor de judecată a fost destul de neobișnuită pentru acel moment și a reprezentat un fenomen rar pentru centrele de artă din Europa Sistemul absolutist a fost înălțat în nenumărate comploturi alegorice și mitologice, iar pe acest fundal, tablourile pe teme religioase erau într -o minoritate clară Și, în același timp, se dezvoltă un nou stil al portretului frontal, glorificând valoarea și gloria conducătorului cu ajutorul a numeroase simboluri și alegorii La începutul secolului, artiștii parizieni s -au unit și în bresle și societate În ciuda nemulțumirii lui Henric al IV -lea, care a lovit breaslele, în timp ce au rezistat planurilor sale de reamenajare a Parisului, au supraviețuit, iar în privilegiile lor au fost din nou confirmate: potrivit legii, doar membrii breslei aveau dreptul la meșteșuguri Un alt scandal major din acea epocă este asociat cu cerințele breslelor pentru a limita numărul artiștilor de judecată În , a avut loc adunarea constitutivă a Academiei de la Paris, unde a fost formulată statutul său (statutul), împrumutat de la academiile romane și florentine Accentuat Importanța teoriei învățării și a trasării din natură, care a ieșit în evidență zilnic timp de două ore Cu toate acestea, academia nu s -a bucurat încă de sprijinul financiar al statului, ceea ce a dus la conflictul său cu breaslele Guilda artiștilor conduși de Vue, care se străduiește pentru rivalitate, și-a fondat propria Academie de Saint-Yu (Academia Sf Luca) După dezbatere violentă, ambele academii s -au unit în cele din urmă în ; Așadar, Academia Regală de Pictură și Sculptură a apărut, care în a primit un nou statut Academia s -a mutat la sediul Louvre și a primit sprijin financiar de la rege, ceea ce i -a oferit statutul de instituție regală Kolber a devenit vicepreședintele ei ( ) și un protector ( ), ca urmare a căreia Academia a fost din ce în ce mai mult în slujba statului În general, regimul absolutist a reușit cu măiestrie să obțină controlul asupra tuturor aspectelor culturii și, în special, asupra artiștilor și a lucrărilor lor În , Colbert a fondat Academia Franceză; Scopul său a fost să „consolideze” limba franceză și să o protejeze de „poluare”, precum și în influență activă asupra filozofiei și literaturii Academia Regală nu a oferit viitorilor artiști de pregătire profesională completă și a oferit doar partea sa teoretică, care a inclus un desen din natură și prelegeri În același timp, scopul acestuia din urmă a fost să -i învețe pe elevi, în timp ce la Roma prelegeri s -au transformat într -un forum de artiști, unde Maeștrii picturii au avut ocazia să -și afirme ideile Partea practică a instruirii, ca și înainte, a avut loc în principal în atelierul de master Cei mai înzestrați studenți au primit premii regulate, uneori au fost organizate expoziții de lucrări ale Academiei Prelegerile au fost o încercare de a crea un sistem conform căruia ar fi posibil să se evalueze cu exactitate lucrările de artă Astfel, Frear de Shambre și Lebren au încercat să creeze o clasificare a operelor de artă pe categorii deja stabilite de maeștri italieni - ingeniozitate, proporții, aromă, expresie și compoziție În același timp, a fost proclamată o ierarhie strictă a genurilor în pictură: în conformitate cu aceste standarde, tot ceea ce nu aparținea „istoriei” a fost considerat un preț mic Atunci când au stabilit o astfel de serie prioritară, creatorii săi s -au bazat pe standarde și categorii împrumutate din filozofie și practică a artei Conținutul tablourilor a fost evaluat prin respectarea principiilor valorii stabilite, iar aici diviziunea realității în formă și materie, proclamată de Aristotel și neoplatoniști, a jucat un rol important Imaginea lui Dumnezeu și a omului, ca expresie a formei, a primit cel mai înalt loc în scara valorilor Natura, ca materie, a fost considerată un nedemn de artă „înaltă” și i s -a atribuit „scăzut”, unde exista și propria sa ierarhie - la început viețuitoare, creaturi animate și apoi, la cel mai mic pas, obiecte neînsuflețite În plus, au existat diverse cerințe artistice pe care artistul urma să le îndeplinească Genul istoric a cerut pricepere Simon Vue Aducându -l pe Isus la templu, Pânză, ulei x cm Paris, Louvre desen și compoziții Pictorul istoric trebuia să fie Prin urmare Arată abilități tehnice ridicate, precum și cunoștințe teoretice Portretul, dimpotrivă, a necesitat doar experiențe practice și abilități de proprietate a culorilor Potrivit unei astfel de ierarhii, viața nemișcată a fost plasată la cel mai scăzut nivel, sub peisaje, imagini de animale și portret, în timp ce cel mai înalt rang a fost atribuit, desigur, genului istoric În ultimii treizeci de ani ai secolului al XVII -lea, dezbaterea furioasă a făcut ravagii la Academia Regală Până în acest moment, în tablou s -au format două tendințe, conduse de maeștri remarcabili „Pubseniștii” astfel -numiți nu s -a îndoit de superioritatea modelului peste culoare În schimb, „rubensiștii” au considerat culoarea cel mai important element al imaginii Discuțiile dintre pussenist și rubensiști ​​- membri ai academiei - au început în - și au continuat până în Tratatul lui Charles Perrault „Paralelele dintre antichitate și modernitate” ( ) oferă o idee despre elementele principale ale acestei dispute Era vorba despre două abordări ale picturii, bazate pe relația dintre patrimoniul clasic și modernitate, pe de o parte, și pe diferențele dintre sistemele pitorești ale lui Poussen și Rubens, pe de altă parte Purusseniștii, conduși de Lebren, au văzut în antichitatea clasică un model de artă de neegalat și considerați că canoanele sunt obligatorii și eterne Ei au numit Poussen cel mai mare stăpân al epocii lor și au dat o preferință absolută formei, principiul desenului și, astfel, clasicismului Pentru Poussen, precum și pentru mulți membri ai Academiei, antichitatea clasică a rămas o autoritate de nezdruncinat Partidul opus, condus de Minyar, ale cărui principii a declarat Roger de Pil, a extras virtuțile coloristice ale lui Rubens și a preferat culoarea peste model În dialogul său despre culoarea lui Roger de Pil, îi pune pe veneții deasupra lui Raphael și Rubens deasupra lui Titian Rubensiștii au ridiculizat credința șenistilor de autobuz în canoanele antice și au crezut că culmea perfecțiunii artistice a fost realizată în „Era lui Louis cel Mare” Așadar, în această polemică, Pusen și Rubens, arta, forma și culoarea veche și nouă, clasicismul și barocul erau polonezi opus Nu în ultimul rând, a fost o polemică între două generații de artiști Și faptul că motivele politice au fost prezente în dispută este evident din faptul că Luvois Succesorul lui Kolber, i -a sprijinit pe rubensiști ​​și l -a numit pe șeful Academiei Regale din Minyar Din punctul de vedere al esteticii, aceasta a însemnat egalitatea dintre conceptele de culoare și desen În același timp, a fost făcut un pas pentru a crea noi direcții în arta secolului al XVIII -lea: lucrările nu mai erau evaluate conform catalogului înghețat al regulilor, dar emoțiile pe care le -au trezit de la privitor au fost luate în considerare și A apărut un anumit pluralism stilistic, iar creațiile maeștrilor venețieni și flamande ar putea fi acum lângă pânzele școlii romane și franceze Printre numeroasele lucrări ale lui Simon Vue pe subiecte religioase se numără pictura „Aducerea lui Isus la templu”, creată de Richelieu în , ca parte a compoziției altarului pentru Biserica iezuită Sf Louis Ea înfățișează scena descrisă de evanghelistul Luke - Maria, venind la templu, trece copilul la mâinile dreptei Simeon Vue își pune personajele printre arhitectură magnifică, înfățișând perspectiva saturată de aer Fecioara îngenuncheată ține un copil care doarme pașnic la Simeon Există Joseph lângă ea, cu oricare Voy se uită la copil Alte martori oculari situați în spatele lui Simeon sunt, de asemenea, atinse de ceea ce se întâmplă Câțiva actori care stau pe ambele părți ale personajelor principale separă acțiunea de spațiul din jur Toate figurile sunt evidențiate cu contururi clare, iar hainele lor seamănă cu o imagine sculpturală În această lucrare, Vuue se îndepărtează de dependențele sale de caravagism, inerentă perioadei timpurii a operei sale: compoziția nu conține elemente baroce vizibile și poate fi considerată un precursor al neoclasismului Georges de Latur Sf Sebastian, îndoliat de St Irina, aprox Pânză, ulei x cm Berlin, galerie de imagini Dahl Pictura „Sf Sebastian, îndoliată de Sf Irina” este una dintre cele mai cunoscute lucrări ale Laturului Spre deosebire de majoritatea fraților săi din atelier, Latur înfățișează nu scena multi -figurată a martiriului sfântului, ci Sf Irina și tovarășii ei Mourning St Sebastian Sebastian, unul dintre gărzile de corp ale împăratului Dioclețian, a fost transformat în creștinism În pedeapsă pentru asta, el a fost legat de un copac și străpuns de săgeți Stânga să moară sfântul a găsit -o pe Sf Irina, văduva martirului Castul și a ieșit la vindecare completă Sfântul Sebastian, care a supraviețuit în mod miraculos executarea sa, a apărut apoi în fața lui Dioclețian și l -a reproșat pentru persecuția brutală a creștinilor După aceea, a fost marcat la moarte cu cluburi Pentru poza lui, Latur a ales o scenă de noapte aprinsă doar de o torță pe care o deține servitoare În dreapta ei, Stands Irina într -o poziție jalnică și în spatele celorlalte două femei - una se roagă, iar celelalte șterge lacrimi cu o batistă Figurile feminine sunt pline de demnitate reținută și împlinită de întristare Sfântul este străpuns doar de o singură săgeată, iar elementele de neoclassicism sunt deja simțite după imaginea corpului său perfect Nuditatea lui poate fi considerată prin reminiscența figurilor eroilor antici și a Sfântului Sebastian apare în acest fel un erou în credința sa Torța din mâna servitoarei luminează în mod misterios durerea delicată și calmă a femeilor și subliniază natura supranaturală a acestei scene Nu există nicio mișcare în imagine, totul este pătruns cu pace absolută Imaginea laati se distinge prin forme simple și pure și abilitatea compoziției culorilor Nu are loc pentru dramă, adesea prezent în astfel de pânze de caravaggio sau proză naturalistă, cu care artistul ar putea scrie corpul chinuit al sfântului Mathieu și Louis Lenen Venus Forge Vulcan, Pânză, ulei x cm Reims, Muzeul Saint-Denis Aventurile de dragoste ale zeiței Venus au fost printre subiectele preferate ale pictorilor din secolele XVI și XVII Venus și -a înșelat vulcanul soției de mai multe ori, făcându -l pe Dumnezeul războiului lui Marte Scena a fost considerată cea mai populară atunci când vulcanul îi găsește pe iubitori prin surprindere, aruncă o rețea invizibilă asupra lor și o pune la batjocura tuturor zeilor În această imagine, Venus, însoțită de Cupidon, este un soț din Forge Vulcanul, patronul meșteșugurilor și fierăriei, stă, ciudat de nemișcat, printre cei care lucrează improvizați care fierbe arme pentru zei Nu este în întregime clar de ce a venit Venus, deși armura, vizibilă în dreapta Dumnezeului așezat, pe care se confruntă priveliștile lui Venus și Cupidon, pot fi destinate Aeneas; Venus le -a ordonat de la un vulcan pentru a -l ajuta pe erou să câștige peste latini Capetele celor doi fierari, vizibili pe fundal, sunt luminate de flacăra muntelui Urâțenia fizică a vulcanului, născută dintr -un șchiop, vizibil în spatele aplecat și picioarele încrucișate încrucișate într -o poziție nefirească Nu există nicio comunicare între personajele acestui grup Li se arată aproape nemișcat și chiar înghețat; Doar asistenții vulcanului aruncă o privire asupra lui Venus Relațiile dintre soții divini sunt conturate, nu un dialog al opiniilor; Cu această tehnică, artistul subliniază înstrăinarea lor reciprocă Nicola Poussen Hemozîo/JMPEM, Pânză, ulei x cm Paris, Louvre Philip de șampon Portretul cardinalului Richelieu, - Pânză, ulei x cm Paris, Louvre Locuind la Roma, Nicola Poussen a primit multe comenzi de la prietenii săi Acest autoportret a fost destinat Frear de Chambel, un mare filantrop parizian Poussen a scris -o el însuși, din moment ce portretele interpretate de la el de către un artist roman nu s -au ridicat la așteptările stăpânului Artistul se înfățișează cu un folder în mâini, în haine verzi închise și o pelerină; O privire serioasă este îndreptată către privitorul imaginar Trei cadre din tablourile din spatele lui spun că stă în atelierul său Pe baza mai multor detalii despre autoportretul lui Poussen, acesta a fost interpretat de mult timp ca un „ajutor vizual pentru teoria picturii”, deși mai multe semne de atenție asupra clientului au fost găsite și în paralel cu aceasta După cum știți, artistul s -a ocupat intens de teorie și a lucrat la un tratat despre pictură O pânză goală situată lângă el (dacă Nu trebuie să numărați inscripțiile care indică anul creației și persoana înfățișată) este o aluzie la „desenul intern”, adică ideea și planul care precede implementarea practică a muncii și sunt o condiție prealabilă pentru crearea fiecărei imagini Planurile creative ale artistului au fost completate prin practică, în care desenul ca atare a dobândit o importanță deosebită O teorie similară, care a devenit baza dezvoltării aspirațiilor intelectuale ale picturii, a fost formulată în secolul al XV -lea în Italia Pânza arată un mic fragment din a doua imagine: aceasta este o figură feminină scrisă într -un profil, interpretată ca o alegorie a picturii, care, ca cea mai nobilă dintre trei arte (arhitectură, sculptură și pictură), singura este încununată cu diadema Îmbrățișarea poate fi un semn Afecțiune prietenoasă a lui Purussen față de clientul portretului Un alt indiciu al prieteniei lui Purussen cu Chantelu este un inel de diamant inelar tăiat sub forma unei piramide tetraedrice pe degetul artistului Piramida este considerată emblema Constanței sau a constanței Acesta este probabil motivul pentru care inelul vorbește despre inviolabilitatea sentimentelor prietenoase ale artistului, dar poate fi și un indiciu al angajamentului său față de doctrina unui clasicism strict în artă Philip de Shammen a creat mai multe opțiuni pentru un portret al cardinalului Richelieu, primul ministru al lui Ludovic al XIII -lea Acest soț de stat era din nobilii săraci; La de ani, el devenise deja un episcop de Lucon, iar la scurt timp după aceea, Maria Medici l -a numit secretar de stat Imaginea într -o creștere deplină, poză maiestuoasă, culoarea roșie a mantalei cardinale, pliurile solemne ale veșmintelor creează impresia de măreție și putere Compoziția este notabilă pentru monumentalitatea și severitatea sa Richelieu apare privitorului ca un politician de excepție, obsedat de o sete de putere și nu ca un servitor noroios al Atotputernicului O față în vârstă, palidă, diluată într -un gest retoric, vorbește despre Richelieu ca reprezentant al raționalismului, cufundat în asceză deplină, muncă de stat ESTASH LESUER Trei Musa, - Pânză, ulei x cm Paris, Louvre Din până în , Estash Lesuer a creat o serie de tablouri cu scene mitologice pentru cabinetul iubirii din Hotel Parisian Lambert Două tablouri înfățișează mușele, fiicele lui Zeus și Titaness Mnemosine, de obicei asociate cu Apollo Autori clasici le -au atribuit darul inspirației Lesyuer înfățișează mușele printre peisajul arcadian, după imaginea fecioarelor încununate cu ghirlande de flori Printre ei, Clio, Muse iese în evidență povești plasate de artist puțin în stânga centrului; Se sprijină pe un folio în legarea pielii, iar în mâna dreaptă ține o țeavă, un atribut al famei (personificarea zvonurilor) În dreapta pieselor sale de pe flautul Eurter-Pii, o muză a poeziei lirice, care a fost recitată la sunetele acestui instrument Înapoi la privitor Talia, muza comediei, ia în considerare masca Artistul este explicat diverse „specializare” a mușelor folosind schema de culori Dacă mușele în sine întruchipează toate genurile de poezie, atunci hainele lor conțin întreaga gamă de tonuri care alcătuiesc culorile de bază - galben, roșu și albastru în partea de jos: Charles Lebren Intrarea lui Alexandru din Macedon în Babilon, aprox Pânză, ulei x cm Paris, Louvre Charles Lebren Martiriul St Ioan, - Pânză, ulei x cm Paris, Saint-Nicola-du-shardonnes Pânza „Intrarea lui Alexandru din Macedon în Babilon” este o parte a ciclului scris de LeBren pentru Louis XIV din până în În , el a primit de la rege o ordine de a crea o scenă din viața lui Alexandru cel Mare și a ales complotul pe tema „Familia Darius” The extraordinary success of this work inspired Lebrin to create a monumental cycle of four paintings - “crossing through Granik”, “Battle of Arbel”, “Alexander Macedonian entering” and “Pattern before Alexander the Macedonian”, depicting victories and triumphal processions of the Regele legendar al Macedoniei Intrarea în Babilon a urmat victoria lui Alexandru asupra persanilor în bătălia de la Gangameli de lângă Arbel ( î Hr ) Însoțit de armata sa victorioasă și de captivi, într -un catar de aur desenat de elefanți, Alexandru, care s -a declarat rege al Asiei, intră în Babilonul cucerit Centrul pânzei este ocupat de un car cu triumful Alexandru Multe episoade sunt jucate în prim plan: mame cu copii și muzician și lyre în mână privesc uimit de procesiune, mai mulți sclavi poartă o dubă și vin Interesul special al artistului pentru imaginea figurilor umane se manifestă în varietatea de persoane și reacții la ceea ce se întâmplă în imagine: aspectul flegmatic al unuia dintre sclavi, admirație pe chipul muzicianului, o expresie sumbră pe fața unui Babilonianul, sprijinit pe statuia Semiramida, fondatorul Babilonului Lebren înfățișează un eveniment sub forma unei reliefuri În depărtare puteți vedea grădinile agățate din Babilon O imagine magnifică a unui ansamblu clasic cu detaliile sale stricte este un contrast cu un complot realist, complot care se desfășoară în prim plan Ciclul a fost conceput ca un semn de reverență față de rege, care s -a considerat succesorul lui Alexandru, cel mai mare comandant al antichității și al cuceritorului Asiei Ciclul despre Alexandru a fost creat în timpul cuceririi Flandrei ( ), care a marcat începutul principalelor succese militare ale lui Ludovic al XIV -lea Ulterior, nu numai gravurile au fost făcute ulterior pe pânzele LeBrin, dar au fost produse și tapiserii Artistul însuși a considerat că acest ciclu este capodopera sa „Martiriul Sfântului Ioan” aparține lucrărilor timpurii ale LeBren, a pictat această imagine la vârsta de douăzeci și trei de ani pentru biserică, unde este încă depozitată Înfățișează scene ale Martiriului St Ioan Evanghelistul, care a suferit un martiriu la Roma sub împăratul Traian El a trecut prin cei nevătămați prin tortură și mai târziu a murit moartea sa Lebrenul a ales momentul în care evanghelistul trebuie ridicat la cazan cu ulei de fierbere Îngerii sunt observați în spatele a ceea ce se întâmplă, ținând flori și o ramură de palmier, un simbol al martiriului Într -o compoziție care subliniază energic perspectiva spațială și într -o dinamică frenetică care umple imaginea, influența VUE este clar vizibilă Artistul transmite cu exactitate emoții pe fețele participanților pe scenă și cu o precizie antică prezintă echipamente militare romane și ligamente de licență Pierre Minyar Paradis, Paris, Val de Grass, frescă a cupolei Biserica Bal-de-Grass aparține celor mai importante ansambluri baroce din Paris A fost fondată de Anna de Austria, soția lui Ludovic al XIII -lea, care, după o lungă căsătorie fără copii, a promis să construiască o biserică magnifică pentru mănăstirea benedictină din Val de Grass, dacă naște un fiu Biserica a fost proiectată de Francois Tritat, care a creat templul cu Neffer și concluzia cupolei, a cărei dimensiune depășea lățimea navei centrale Minyar a scris o frescă pe o cupolă uriașă pe modelul Catedralei St Petra Dumnezeu este înfățișat în glorie cerească, înconjurat de sfinți și martiri, precum și cei mai importanți păstori ai bisericii Compoziția circulară a frescoi conține mai mult de două sute de cifre Înfățișat în partea inferioară a fondatorului Bisericii, condusă de Sf Louis, prezintă proiectul clădirii Fresco a fost acceptată cu entuziasm de contemporani, iar Moliere a remarcat -o și ea printre altele Pierre Minyar Perseus și Andromeda, Canvas, ulei x cm Paris, Louvre Minyar a scris „Perseus și Andromeda” pentru Marea Conde (așa cum a fost numită Prințul Louis al II -lea Bourbon), iar ea a fost în colecția sa din Chantile Imaginea aparține unui rând lung de tablouri mitologice create de artist Acesta înfățișează o scenă din legenda lui Perseus descrisă de Ovidiu în „Metamorfoze” Perseus, fiul lui Zeus și Danai, decapitând meduzele, ajunge pe calul înaripat al lui Pegasus până la țărmurile Pheniciei Acolo îl vede pe Andromeda, cu lanțul spre stâncă cu un lanț; În pedeapsa pentru lăudarea mamei sale Cassiopei, care a declarat că fiica era superioară lui Nereid în frumusețea ei, trebuia să înghită monstrul mării Cepheus, tatăl lui Andromeda, promite să o dea soției lui Perseus și Regatului Dowry, dacă eroul învinge monstrul și îl eliberează pe fiica sa Perseus ucide dragonul de mare cu o singură lovitură a sabiei (conform unei alte versiuni, el pune capul Medusa în fața lui, iar monstrul se transformă în piatră) și se căsătorește cu Andromeda Minyar a înfățișat momentul în care Perseus îl eliberează pe Andromeda și o mulțime de oameni jubbing, condusă de rege și soția sa, se grăbește spre el Întreaga scenă este plină de dinamică În centrul imaginii se află Perseus cu un cal pegasus și gestul indică Andromeda Capul meduzei se află la picioarele eroului, iar monstrul este răspândit în prim plan Min- Yar își demonstrează talentul pentru un colorist excelent, înfățișând o abundență de nuanțe de ținute strălucitoare Jasent Rigo Portretul lui Ludovic al XIV -lea, Pânză, ulei x cm Paris, Louvre Imaginea, pe care Rigo a înfățișat șaizeci de ani -parte Louis XIV, a fost creată inițial pentru darul nepotului regelui, Filip V al spaniolului Dar i -a plăcut atât de mult clientul, încât a părăsit originalul acasă și a ordonat să trimită o copie în Spania Stând într -un follege către privitor, Louis XIV se sprijină cu mâna dreaptă pe sceptrul său militar Regele este înfățișat cu toată regalia de stat Pe ea se află o pelerină de ploaie de țesătură de lux, cu crini de bourbon pe un fundal albastru În spatele lui, la altitudine, puteți vedea un tron ​​sub un baldachin Coroana se află pe stânga pe pernă, iar în spatele coloanei este plasată, simboluri Compunând demnitate, putere și rezistență În imaginea lui Rigo, Louis XIV este un simbol genial al puterii regale și în sensul cel mai înalt și întruchiparea monarhiei franceze Artistul cu un realism considerabil a scris trăsăturile unui monarh îmbătrânit Dacă în „Portretul lui Richelieu” (vezi S ), șamfenul a căutat să reflecte personajul cardinalului, atunci obiectivul lui Rigo era să aprobe statutul clientului său din august Embleme Erenfrid Klurt În epoca Baroque, cultura emblemei a avut un efect special și cuprinzător asupra culturii Europei A dat naștere la tot felul de conexiuni semantice, afectând literatura, retorica, pictura și un ritual festiv În centrul său, emblema este o imagine care permite interpretarea sa pe mai multe niveluri și bazată pe aluzia, alegorie și simbolism Limbajul ei de semn curios se întoarce la hieroglifele populare în Renaștere În această perioadă a avut loc re -deschiderea hieroglifelor egiptene Umaniștii florentini credeau că în spatele limbajului misterios al semnelor găsite în piramide ascunde înțelepciunea inițială a rasei umane, protejată astfel de penetrarea celor neinițiați în ea În Italia, „tipul hierogly” al Horapolonului (V AD Century) a fost utilizat ca sursă de informații; Versiunea ei greacă a ajuns acolo în jur de și a devenit curând o lectură foarte populară Lucrarea coloanelor Francesco „Hipnerotomachia Polyfil”, incluzând imagini și semne constând din hieroglife egiptene, simboluri pitagoreene și elemente ale numerologiei kabbalistice, a fost publicată la Veneția în și a influențat atât emblemele care au fost publicate după ea, cât și, mai ales , ON, ON Conținutul lucrărilor picturii și literaturii Cea mai cunoscută carte a emblemei, cunoscută în toată Europa, a fost „Cartea emblemei” a lui Andrea Alchiati, tradusă în în Augsburg în germană și apoi în alte limbi europene Alte cărți vizibile includ noua emblemă, publicată în de Mi-Hel Mayer, precum și iconologia Cesare Rip ( ) Emblema este formată din Pictura, desen, inscripții, inscripții care explică sensul și subscriptio, semnături în latină Un desen, numit și Imago sau Simbolon, ar putea include orice motiv preluat din viața de zi cu zi sau dintr -un animal și un regat al plantelor Inscripția plasată deasupra imaginii explică conținutul emblemei În cele din urmă, semnătura clarifică și interpretează întreaga emblemă Adesea este un fragment de zicală sau de parabole Artistul german din epoca barocă Georg Philip Harsdorffer a scris în lucrarea sa The Minnines of Poetry: „Poezia este sonoră- Mas Qve en la Tierka Nocivo Emblema din ideile despre principiile politicii creștine ale lui Diego de Saadvra, Puțurile de pictură și pictura este poezie tăcută "Și atunci cuvântul sonor ar trebui să fie reprezentat grafic, deoarece„ cuvântul tăcut ”(imagine vizuală) explică că nu este capabil să transmită„ imaginea sonoră ”(cuvânt) Pentru Harsdorffer, aceste „poemele de imagini” sunt atât de importante ale poeziei și dramei Daniel Kasper de la Loanstein „Epicharide”, care a văzut lumina în , este preocupată de căderea împăratului Nero Conducătorul trebuie să fie proclamat Guy Pizon In orice caz: "Ce poate da Pizon Romei? Sau nu este deja un sclav al vreunei? Otrava poate fi vindecată atunci când Scorpionul ne -a înțepat pe pământ, Dar dacă Scorpionul s -a înțepenit atunci când este urcat pe tronul stelelor, înțepăturile otrăvite va aduce distrugerea tuturor limitelor "Acest misterios aforism a fost inspirat de emblema care vărsa lumina spre conținutul său A fost preluată din carte de emblema lui Diego De Saadvra ( ) (vezi mai sus) Inscripția din figură scrie: „Mai dăunător decât pe pământ” și se referă la Scorpion, care este descris în cer Peisajul Pământului este descris mai jos Inscripția este explicată în subscriptio: Scorpion , dacă este înalt în ceruri Are un efect mai dăunător asupra rasei umane decât dacă ar fi fost pe pământ Regele, care are o înfățișare morală dubioasă, ridicată pe tron ​​și guvernând „de sus”, este capabil să distrugă umanitatea Utilizarea metaforei vizuale a fost mult mai largă în epoca barocă decât în ​​aceste zile Cărțile embleme au fost foarte populare și aluzii conținute în ele au fost înțelese de întregul public educat Decriptarea picturilor de gen olandeze care datează din secolul al XVII -lea este, de asemenea, distractivă, deoarece aproape toate indicii sau simboluri ascunse sunt ușor urmărite și duc fie la cărțile emblemei, fie la literatura populară din această perioadă În tabloul lui Yana, peretele „optează din tavernă” (dreapta) care datează din , este vizibilă o barcă mică cu un grup de Gulyak Trei bărbați și patru femei se pregătesc pentru navigație, iar o altă sală de băut este zguduită din butoiul ultimelor picături pentru a bea la revedere Acest tânăr, care stă în centrul imaginii, apare constant pe pânzele lui Yana Artistul înfățișează mai multe evenimente paralele: în partea stângă se pregătesc pentru navigare, în dreapta tavernei, mulțimea iese în stare de ebrietate, iar în prim -plan, mai mulți vizitatori s -au cufundat deja în uitarea fericită În colțul din spatele copacilor, un grup mic joacă cărți, ghemuit Imaginea a cinci simțuri; Jacob Katya „Mirror of the Times”, „Limitați excesele” Poza tipului în centru este schematică și te face să ghicești despre sensul imaginii care demonstrează obiectivul principal al epavei comune: turnați, bea și bucurați -vă de viață Imaginea conține, de asemenea, un mesaj criptat, moralitate, depus într -o manieră atât de răutăcioasă și ignorată de personaje Afectează tema a cinci simțuri, adesea găsită în pictura olandeză - băut (gust), fumat (miros), brațe (atingere) și cântare (auz), precum și schimbul de viziuni și expresia persoanelor (viziune) sunt în mod clar identificat, dar acest lucru este necesar pentru această transformare către modelele relevante din literatura de specialitate despre embleme În întâlnirea populară, emblema lui Jacob Katsa „Mirror of the Times” ( , vezi Ill ) Cinci sau- DVM LVCEAM PEKEAM Sentimentele Ganov sunt prezentate ca un grup de călători care plutesc pe navă - alegoria vieții Pe pupa și nasul sunt scheletul (moartea) și spiritul (viața), indicând drumul Un tip cu un butoi poate simboliza „bătând peste marginea dorinței tinereții” În emblema cu motto-ul „amân-oeg necesită” („limitați excesul”) (vezi bolnav ) Vedem un butoi care stă în pivniță, din care vinul se revarsă peste picături În subscriptio, procesul de fermentare a vinului tânăr este comparat cu trezirea dorințelor în tinerețe De asemenea, este posibil ca tema caracteristică a Kiferului, cunoscută de noi în activitatea lui Antoine Watto, transformându -se într -un mod complet burghez: un grup mic, cazat în siguranță într -o barcă, să poată fi considerate călători în barcă în muncă de Antoine Paradisul propriilor lor sentimente vesele Emblema poate deveni asistentă pentru noi în înțelegerea culturii baroce a imaginilor vizuale Înțelegerea ei a fost simplă, deoarece imaginea simulată a cedat cu ușurință la decriptare folosind inscripția și subscriptio În același mod, emblemele au fost folosite în cultura festivităților de judecată, transmisând direct mesajul, de exemplu, despre artificiile cu ocazia nunții sau a vizitei unei persoane importante Pe lângă artizani și tehnicieni care au pregătit sărbătoarea, compilatorul programului a fost responsabil pentru proiectarea și simbolurile sale Adesea, el însuși a făcut schițe de emblemă cunoscută pe scară largă și a monitorizat dispozitivul structurilor temporare, decorarea și iluminarea lor Jan Walls Sulfuri din tavernă, aprox Canvas, ulei x cm Stuttgart, Galeria de Stat Astfel, în epoca barocă, cărțile emblemei au fost răspândite în cultură, iar influența lor poate fi urmărită în diverse domenii Kira Van Lil Pictura Olandei, Germania și Anglia în secolul al XVII -lea Introducere Secolul XVII este considerat epoca de aur a Olandei Această idee se întoarce la scriitorul olandez Arnold Housobraquin: În a publicat o lucrare în care au fost colectate biografii ale artiștilor olandezi ai secolului precedent Nici o altă țară sau epocă nu a dat lumii atât de mulți pictori, a căror lucrare nu este uitată astăzi Conceptul de „paradis pământesc” se referă în principal la Olanda, situat în nordul Olandei și este cel mai mare dintre cele șapte provincii nordice Nordul locuit de țărani și pescari nu au ieșit în evidență până la începutul secolului din punct de vedere cultural și nu semăna deloc cu provinciile din sud, în special, cu Flandra, unde în marile orașe comerciale din Bruges și Gent, viața culturală a fost dezvoltată violent în Secolul al XV -lea și astfel de artiști, astfel de artiști, astfel de artiști precum Jan Van Ayk, Hans Memling și Rogir van der Weiden s -ar putea compara cu marii meșteri italieni În secolul al XVI -lea, creșterea rapidă a industriei a avut loc în Anvers și Bruxelles Viața culturală a înflorit și în aceste orașe, atingând cea mai mare creștere în tabloul lui Peter Bruegel Toate provinciile Olandei au fost mai întâi sub stăpânirea Burgundiei și apoi sub stăpânirea Habsburgilor, până când regele spaniol Filip al II -lea a acceptat puterea din mâinile tatălui său, împăratul Charles V După revolta iconoclastică din , Filip al II -lea i -a învins pe protestanți și a stabilit regimul brutal al Inchiziției În , războiul pentru independență, care a durat optzeci de ani, a izbucnit, dar numai provinciile de nord, care au fost sub influența puternică a calvinismului, și -au atins obiectivul; Sudul catolic a rămas sub stăpânirea spaniolilor În , provinciile de nord s -au unit la Uniunea Utrekhtsky, iar în părțile în război au încheiat un armistițiu Datorită acestui fapt, s -a format o Republica Independentă Provinciile Unite Creșterea valorii Amsterdamului ca nou centru de comerț a început după ce spaniolii asediați Anvers ( ) și au blocat râul Shelde, ca urmare a căreia orașul a fost izolat Olandezii au construit rapid o flotă puternică și, în , a reușit să învingă forțele navale spaniole În , a fost creată o companie indiană de vest Holland s -a transformat rapid într -o putere comercială puternică, care până la mijlocul secolului a intrat deja în lupta cu Anglia pentru putere peste mări Noua națiune a început să -și dezvolte propria cultură La început, arta a fost strâns legată de tradițiile Flandrei aduse de mulți emigranți care au venit din sud la orașele olandeze Cu toate acestea, în curând Holland și -a manifestat caracterul individual, bazat pe o nouă viziune a lumii și marcată de mândria națională a olandezilor pentru independența suferită și prosperitatea violentă Calvinismul a consolidat această mândrie Conform învățăturilor lui Calvin cu privire la predestinare, succesul economic a început să fie considerat un semn că națiunea lor a fost aleasă de Dumnezeu Acest lucru explică apelul la realitatea materială, „Iubirea lucrurilor”, pe care istoricul olandez Johan Hayzing a considerat o caracteristică distinctivă a imaginii gândurilor olandeze în această perioadă Artiștii au obținut un astfel de realism în transferul realității, care chiar a depășit Caravaggio În Olanda, imaginea obiectelor a fost apreciată în special, „ca în viață” Cu toate acestea, tablourile nu au fost niciodată o copie comună a realității, au fost întotdeauna „organizate” pentru a transmite anumite informații artistice Acest aspect a trecut adesea neobservat la mijlocul secolului X Spre deosebire de dependențele clasice ale secolului XVIII, criticii și telespectatorii secolului următor au apreciat angajamentul realismului olandez, fără o idealizare și exagerare evidentă Și până în secolul XX, se credea că pictorii olandezi au refuzat în mod deliberat să introducă orice sens mai mare în lucrările lor Cu toate acestea, în secolul XVII, acest lucru era imposibil În timp ce olandezul Remer Wissher, celebrul autor al cărților despre embleme, a scris: „Nu există nimic care să nu însemne cel puțin ceva” În aceste cărți, sensul ascuns al lucrurilor a fost găsit și transmis în inscripții și semnături poetice (vezi S - ) Predicarea mortalității întregului pământesc a fost cu greu trecută de Calvinistul Olanda În fața valorilor eterne ale Providenței divine, lucrurile pământești ar fi trebuit să pară „zadarnice” și să nu aibă niciun preț Într -adevăr, conceptul de „Vanitas” (Fuss Heshes) poate fi urmărit ca un leitmotif al tuturor Era barocă Dar cel mai pe deplin, a fost exprimat, poate, în Olanda, ai cărui locuitori și -au evaluat constant aspirațiile pământești și și -au amintit de principiile moralității și virtuții În arta Olandei de Sud au existat și alte subiecte importante Dar dacă olandezii au găsit alegorii noi în sensurile care stau la baza lucrurilor de zi cu zi, atunci artiști precum Rubens și Van Deek au recurs la imaginile mitologiei clasice; În ciuda interpretării sincer senzuale a acestor obiecte, acestea au rămas departe de viața reală Arta flamandă s -a dezvoltat în condiții complet diferite Aici, ca și în alte țări catolice, a existat o cerere de pictură cu altar mare Și artiștii au urmat tradițiile italiene, deși un element al senzualității nepoliticoase a dat trăsăturile individualității artei lui Rubens și Jordans Dar în provinciile de nord, Biserica a încetat să mai acționeze ca client, întrucât calvinismul a respectat strict interdicția de imagini, iar templele olandeze erau un loc de întâlnire și nu o rugăciune reverentă În biserică, a fost permis să aducă câini, au hrănit copii și i -au permis să se joace, și chiar în timpul slujbei, enoriașii puteau vorbi despre orice În spațiul alb -zăpadă al templului, unde nu a fost permis niciun decor, cu excepția emblemelor, a plăcilor memoriale și a pietrelor de mormânt, lumina strălucitoare a creat un joc bizar de nuanțe Acesta a fost un „punct culminant” special al interiorului bisericii olandeze Franța Franken Vacanță în casa primarului Rocox, aprox - Pânză, ulei , x , cm Munchen, bătrân Pinakothek Gerhard Hawkgest Mormântul lui Wilhelm I în afaceri, Lemn, unt , x cm Hamburg, galerie de artă în partea de jos: Billem van de Velde, tânărul Canno Salvo, fără data pânzei, petrolului , x cm Amsterdam, Reachsmusey La fel ca biserica, să știe și în Olanda, nu a fost deosebit de generoasă cu artiștii Cultura Curții Feudale, care a înflorit în restul Europei, aproape că nu a existat în nordul Olandei În Bruxelles, Staglists sau conducători, Filip II conținea o curte care încuraja arta La Haga, a existat și o curte condusă de Stagalter (statutul acordat urmașilor eroului național Wilhelm I Orange-Nassau) Cu toate acestea, aici a fost adoptat un stil de viață foarte modest, deoarece casa de guvernământ depindea complet de nobilimea orașului; Cea mai mare putere a fost concentrată în statele generale Cetățenii s -au înlocuit reciproc în poziția de asistenți la stagalte Interiorul bisericii din Houkgest (vezi stânga) a fost scris probabil prin ordinul reprezentanților Casei Orange sau al vreunui curtenist, deoarece mormântul lui Wilhelm Orange este descris acolo; Imaginea trebuia să le amintească compatrioților de meritele dinastiei conducătorilor nominali în eliberarea țării Acesta a fost scris în , când Statgalter a fost scos din birou Arta a servit burghezia și cele mai importante structuri de stat, iar opera artiștilor a fost ghidată de interesele locuitorilor țării În aceste condiții, genuri complet noi s -au dezvoltat în pictură - un peisaj și o viață nemișcată, care până atunci a suferit doar ca sateliți decorativi ai picturii istorice, au dobândit independența și s -au stabilit ca subiecte independente În plus, imaginea scenelor din viața de zi cu zi, considerată anterior destinul picturii de gen, s -a mutat mai întâi în tablourile unui format mare De la momentul antichității, toți teoreticienii artei celor mai importante au considerat capacitatea artistului de a transmite complotul, așa cum literatura, deși, în realitate, este capabil să creeze o ilustrație pentru un singur episod El a înfățișat subiectul de interes în prim plan, iar modul în care a fost efectuată lucrarea a fost considerată secundară Pe de altă parte, în noile categorii de pictură - peisaj, viață nemișcată și gen - se acordă atenție și faptului că subiectul este prezentat într -un mod demn Pentru olandez, pictura peisajului a vorbit despre fertilitatea țării sale, iar lucrurile scumpe înfățișate pe viața statului, iar interiorul de acasă reflecta bunul său și abundența de bunuri aduse din țările exotice O astfel de comerț a devenit posibilă datorită marinarilor olandezi și, prin urmare, marinistica a dobândit și o importanță deosebită în Olanda (vezi stânga) Majoritatea artiștilor au lucrat într -unul dintre aceste genuri și, adesea, chiar s -au concentrat pe un anumit subiect: fenomenul de specializare în pictură nu a fost dezvoltat nicăieri în Olanda De exemplu, Hendrick Averkamp a înfățișat în principal distracția de iarnă cu patinele, Paul Potter - Vacile, Art van der nu știa egală în crearea de peisaje inundate de Lună, iar Clasa de vițel și Petru erau cunoscute de stăpânii de viață Gerard Terborkh a arătat o abilitate specială în imaginea țesăturilor din satin, alții au reușit în special să scrie articole metalice Franța Hals Râzând cavalier, pânză, unt x cm Londra, colecție de Wallace Al treilea doar flori, al patrulea joc mort și așa mai departe Rubens a invitat astfel de specialiști la cooperare: Jan Brueghel a prescris adesea flori pe pânzele sale, Franța Sneuders și Jan Volden și France Voutens sunt un fundal de peisaj Mulți artiști de peisaj nu au putut înfățișa chiar și mici figuri ale oamenilor și s -au îndreptat către colegii lor de specialitate pentru ajutor Alegerea articolelor înfățișate, compoziția și modul de execuție depindea puternic de preferințele gustative ale orașului în care a trăit artistul Situația a fost în mare parte dictată de bresle, mai puternică în Olanda decât în ​​alte țări europene Artistul și -a putut vinde opera doar acolo unde se afla breasla lui, răsturnându -se strict în spatele condițiilor în care a lucrat Artiștii au devenit în principal nativi ai familiilor artizanale: tatăl lui Rembrandt era un Miller, Yana Van Goyen - un ratat, iar zborul era un baguetă Pictura a fost considerată o meserie în Olanda, deși în Italia, din Renaștere, artiștii erau reprezentanți ai artelor libere, adică lucrători de muncă mentală și nu artizani Dar chiar și în Olanda, opera unor artiști a fost foarte plătită, au fost apreciați și scăldați în onoruri Succesul și eșecul, ca în statul absolutist, depindea de puterile care sunt Cu toate acestea, cei aflați la putere s -au schimbat aici mai des decât conducătorii feudali, deoarece pozițiile au fost alese Decolarea și căderea lui Rembrandt poate servi ca un exemplu uimitor al unei astfel de dependențe (vezi P - ), în timp ce mai mulți diplomați dexterici, de exemplu, Terborkh și Gerard Dow, mai bine adaptați la o schimbare constantă a puterii Și totuși, majoritatea artiștilor nu au putut trăi doar cu pictura În plus, Vermer a tranzacționat, Van Goyen a speculat cu imobiliare și becuri de lalele, Jan Walls conținea o tavernă, iar Philip Konink a condus abur între Amsterdam și Rotterdam Unele femei-artiste au obținut faimă Judith Leuser a scris portrete și scene de gen în stilul Franței Hals, profesorul ei Klara Peter, a cărei viață este cunoscută foarte puțin, a contribuit la dezvoltarea vieții statului, iar până la sfârșitul secolului, Rachel Reish și Maria Ostervik au devenit faimoși în toată Europa cu viața lor florală Prețurile pentru tablouri au crescut brusc odată cu popularitatea pictorului, iar unele tablouri au fost vândute pentru sume uriașe Din acest motiv, lucrările de artă au fost considerate ca obiecte ale investițiilor speculative Crearea tablourilor nu mai depinde de dimensiunea fixă ​​a taxelor plătite de client; În acest moment, piața de artă care a existat până în zilele noastre a început să se contureze Proprietarii de galerii au primit comision de la artiști, dar, în același timp, centrele acestor comerț au fost, de asemenea, magazine de carte și artă și târguri anuale Imaginile au fost prezente ca produs chiar și pe piețele săptămânale, împreună cu fructe și legume Ritmul vieții din epoca de aur a pătruns din ce în ce mai activ Portrete Portretul din Olanda din secolul XVII îndeplinea în principal funcții reprezentative Artiștii au fost reprezentați de oricine a fost înzestrat cu un sentiment de semnificație Artiștii olandezi au înțeles cât de important este să înfățișeze poziția și demnitatea clientului lor Dar mult mai mult decât înainte, stăpânul perii i s -a impus fidelitatea față de adevărul de viață Ca și în peisaje, vieți și scene de gen, portretele s -au străduit să obțină realismul care a distrus canoanele împrumutate și dogma Pașii inovatori au fost făcuți la începutul secolului de artiști din bogata oraș de coastă Harlem: Esayas van de Velde în pictura peisajului Billle Baitiev în gen, Franța Hals în portret Și, desigur, Rembrandt, mult superior majorității portretelor din vremea sa Franța Hals a trăit în Harlem toată viața și a scris doar portrete, unele dintre ele pot fi atribuite și picturilor de gen Ei înfățișează oameni obișnuiți, medici-șaltani, comerț cu pești, copii care râd sau „Malle Babbe” nebuni cu ea Franța Hals Stefanus Hererdt, - Pânză, ulei x cm Antwerp, Muzeul Regal Franța Hals Isabella Koymans, - Pânză, ulei x cm Colecție privată Franța Hals Portretul unui bărbat într-o pălărie cu margine largă, - Pânză, ulei , x , cm Cassel, galerie de artă Spike Bucuria și natura inovatoare se disting chiar și prin cele mai oficiale portrete ceremoniale ale lui Hals „Cavalerul său de râs” (vezi S ) este descris, conform tradiției, jumătate înălțime; Poza clasică a unui bărbat care și -a așezat mâna pe coapsă își transmite cu exactitate confidența de sine Cu toate acestea, Hals reușește să -și priveze eroul de static înghețat, care însoțește de obicei o astfel de poză Acest lucru se datorează tehnicii strălucitoare a picturii: un ton negru profund contrastează cu fragmente albe orbitoare și este saturat cu vopsele spumante de camisol bogat finisat Artistul dezvăluie, de asemenea, posesia strălucitoare a compoziției: nici una dintre cele mai importante linii nu coincide cu direcția care dictează limitele imaginii Jocul nuanțelor „împinge” imaginea înainte, dincolo de suprafața pânzei, în special mâna dreaptă a personajului Figura unui bărbat este impresionantă și materială Cu toate acestea, realitatea prezenței sale este cea mai realizată datorită expresiei În portretele obișnuite, vederea înfățișată este de obicei direcționată undeva în distanță, alunecă trecut sau chiar prin privitor Aici, domnul pare să facă schimb de priviri cu publicul, aproape că vorbește cu el Se pare că zâmbetul lui este pe cale să fie înlocuit cu un râs vesel și îi va rupe poza elegantă Iar acest sentiment de contact direct oferă un farmec special creării lui Hals Portretele au fost adesea comandate în legătură cu evenimente semnificative, de exemplu, o nuntă Ar putea fi un portret dublu similar cu Rubensovsky (vezi P ), dar, de obicei, au fost efectuate două separate Portretul feminin a avut întotdeauna dreptate, deoarece, conform tradiției, soția s -a așezat întotdeauna în stânga soțului ei Din păcate, mai târziu, aceste portrete au fost uneori împărțite, iar acest lucru este deosebit de trist în cazul aburului Hals „Stefanus Hererdt” și „Isabella Koyans” (vezi mai jos stânga și în centru) Nici alte lucrări din istoria picturii portret nu reflectă o atracție reciprocă naturală a unui cuplu căsătorit Poza vie a lui Isabella, întorcându -se către soțul ei, este împlinită de tânără veselie și stând, spre deosebire de soția sa, Stepanus pare a fi întruchiparea rangului de demnitate Se găsesc părerile soților; Ea îi ține un trandafir, pe care urmează să -l ia Când portretele sunt împărțite, este imposibil să înțelegem fie gesturi, fie vizualizări Hals a capturat în aceste portrete pereche un moment precis al momentului precis chiar mai expert decât într -un „cavalier de râs” Și din nou, artistul distruge statica portretului Pentru a realiza această impresie, Hals creează în anii un nou tip de imagine de portret, care este prezentat și în „Portretul unui om într-o pălărie cu picioare largi” (vezi mai jos în dreapta), una dintre ultimele lucrări ale The The The The The The The The The The The The The the the the the the the the the the the the the the the the the the the the the the the the the the the the the the the the the the the the the the the l the the the the the the the the the the the the the l the the the the the the the the the the the l the the the the the the the the the l the the the the the the the the a the the l the the the the the the the the aver artist Bărbatul înfățișat asupra lui se îndreaptă către privitor, ca și cum ar fi auzit ceva Înclinându -și mâna pe spatele scaunului, el ocupă o poză inconfortabilă, care nu poate fi decât temporară Se pare că este pe cale să se întoarcă din nou și să se așeze convenabil pe un scaun Aceasta este aproape de mișcarea pălăriei sale uriașe în sfera de aplicare a pălăriei sale uriașe, dar este cel mai ascuns în lovituri extrem de dinamice Acest stil este tipic pentru perioada târzie a lui Hals, după două sute de ani, se va deschide și va fi maestrul Eduard Mane În portretul „Laughing Cavalier”, referitor la începutul căii creative a artistului, tehnica sa de scriere se distinge deja de un nivel înalt Dar acum chipul bărbatului într -o pălărie constă în suprapunerea petelor de culoare și nu se mai distinge prin modelarea minuțioasă Mâna este conturată doar de câteva lovituri și nu este clar dacă această lucrare poate fi considerată lege Franța Hals Portretul de grup al adăpostului Regent Harlem pentru persoanele în vârstă, , unt , x , cm Harlem, Muzeul Franței Hals În portretul regenerării pentru vârstnici, devotamentul dezinteresat și generos al acestor femei mijlociu pentru afacerea lor este vizibil, precum și poziția lor înaltă în societate, deoarece astfel de poziții onorifice ale autorităților orașului au furnizat doar imigranți din clase privilegiate În compoziția, care se distinge prin simplitatea rafinată, Hals reflectă calmul și rezistența acestor femei, a căror demnitate severă este accentuată de o abundență de tonuri întunecate pe pânză Doar petele de culoare suprapuse turnă viața în acești marinari; Continuările ușoare planifică forma atât de subtilă încât, se pare, cifrele lor sunt pe cale să se dizolve În acest tablou îndrăzneț, cei optzeci de ani -superiori ajung în vârful abilității sale Coroană Cu toate acestea, mișcările îndrăznețe ale periei ajung la expresie și vioiciune Și aceasta este o sarcină foarte specială în acest caz, când imaginea constă în principal din pete negre extinse, deoarece mai multe accente albe - un guler, mâneci și locuri evidențiate de pe față și mâini - nu ar fi în mod clar suficient Cu toate acestea, chiar și în zonele întunecate ale pânzei spectatorului, un apel plin de viață între diferite materiale este fascinant Rembrandt a făcut o cale similară de dezvoltare stilistică în activitatea sa În anii - , el refuză maniera lină de a scrie și sculptarea amănunțită a formei, care diferă, de exemplu, autoportretul său din și un portret al soției sale Saskiya (vezi P ) În „Portretul lui Margaret de Gier” (vezi S , mai sus), scris în ultimul deceniu al vieții sale, Rembrandt în unele locuri modele În alte locuri, culorile sunt aplicate cu un strat subțire, aproape transparent și rămân vizibile un frotiu larg și lichid Drept urmare, imaginea este saturată cu o tensiune intensă, deși Rembrandt refuză aproape complet contrastele de culoare și se concentrează pe nuanțe de tonuri maro Schimbând grosimea stratului colorat, subliniază unele elemente: mâinile și fețele sunt elaborate cu un volum dens de vopsea, iar fundalul și mantia sunt conturate cu un strat subțire pe suprafețe mari Dar, cu toate acestea, pe coafura în care distingem între blană, iar țesutul subțire al unei rochii întunecate este scris foarte atent Câmpurile simple contrastează cu un guler rotund cu pliuri dure, pe care Rembrandt îl înfățișează cu accidente vasculare cerebrale subțiri și precise Dar eșarfa a fost scrisă cu vopsea albă aproape, aproape nepăsătoare În aceste două pete ușoare, tablourile par să apară două părți opuse ale personalității Margarda de Geer Este plină de vitalitate și energie, deși profund decentă, s -a obișnuit probabil Bogăția și luxul și, în același timp, uitați -vă la mâini - păstrează conexiunea cu pământul și este obișnuită cu viața de muncă activă În portretul acestei femei de șaptezeci de ani, aparținând uneia dintre familiile influente ale țării, Rembrandt dezvăluie calități diverse care caracterizează generarea fondatorilor Republicii Tânăra generație, reprezentată de Stefanus Hererdt și Isabella Koymans, se menține complet diferit Hainele modeste întunecate nu le plac și se îmbracă în ultima modă Un guler rotund strict este respins și Isabella poartă un decolteu fără jenă O astfel de ținută este aproape aceeași provocare ca părul lung al lui Stepanus În , autoritățile bisericii din Harlem au stigmatizat „părul sălbatic” la bărbați în dizgrație, iar timp de câțiva ani a fost realizată o dezbatere fierbinte despre adecvarea unui astfel de stil În cele din urmă, Sinodul a decis că oamenii predispuși la o astfel de agitație lumească pot fi excluși din comunitatea bisericii În a doua jumătate a secolului, când această tânără generație a ajuns la putere, stilul liber și dinamic al Rembrandt și Halsa a ieșit din modă și a fost considerat inept Tinerii reprezentanți ai nobilimii, care, fără prea multe probleme, au avut o moștenire bogată, au cultivat gusturi neoclasice care au îndeplinit nevoile lor în eleganță și măreție Un nou eșantion în pictura portret a fost stilul aristocratic al lui Van Deik și o aplicare subtilă a vopselei O astfel de schimbare de gusturi a provocat că doi mari pictori de portret hals și Rembrandt erau la sfârșitul vieții fără ordine Au înlocuit o nouă generație Pentru calvini devotați și modeste, principala regulă în viață a fost moderarea Un comportament neclintit era considerat indecent, iar persoanele respectabile erau obligați să stea departe de „Landsknechts” îmbrăcați luxos (războinici angajați) și dandies, precum cele descrise în imaginea lui Beitieva (vezi P ) Cher- Rembrandt Margaret de g ver, aprox Canvas, ulei , x , cm Londra, National Gallery Rembrandt Lecție de anatomie Dr Tulpa, Pânză, ulei , x , cm Gaaga, Mauritzheis împotriva: Rembrandt Night Watch, Pânză, ulei x cm Amsterdam, Reachsmusey lei de profesii academice sau poliție civilă, „Shuttersgilden” (săgeți) Achiziția statutului oficial într -una din aceste societăți a fost o dovadă a unei poziții înalte în societate Prin urmare, un portret de grup a dobândit o importanță extraordinară în Olanda Pentru artist, dificultatea unui portret de grup a fost nevoia de a combina trăsăturile individuale ale personajelor într -o compoziție relaxată și vie și nu de a le construi într -o serie înghețată Rembrandt a reușit să transmită acest lucru în „Lecția de anatomie a Dr Tulp” (vezi mai jos) atât de convingătoare, încât imaginea nu este deloc percepută ca un portret de grup Este mai mult ca pânza genului istoric, ilustrând lecția anatomiei Acesta a fost într -adevăr un eveniment semnificativ care a durat trei zile, deoarece consiliul municipal a permis cadavrul doar o dată pe an; De obicei, era corpul criminalului executat Lecția este realizată de clasa Tulp, lectorul principal al breaslei chirurgilor, înconjurat de membri ai breslei Situația este la fel de fiabilă ca și cum Rembrandt a scris -o cu adevărat în timpul claselor anatomice Fiecare dintre cei înfățișați în felul lor se referă la lecție și chiar privitorul devine într -o oarecare măsură participantul său, deoarece pentru el există un spațiu liber în cercul observatorilor Este posibil să presupunem că Rembrandt a fost prezent în scopuri educaționale în anatomie Portretul de grup a fost construit foarte sofisticat: bărbații sunt localizați în așa fel încât, în realitate, ar fi imposibil Doar în acest fel, artistul a reușit să înfățișeze atât de multe figuri mari pe pânză Fiecare dintre participanți i -a plătit artistului o anumită sumă pentru a fi capturată în imagine Portretul, împreună cu alte tablouri, a fost în gyld of breasle Țesăturile Nye, care păreau atât de modeste, erau de fapt mai scumpe decât cele mai strălucitoare ținute; Gulerele purtate au fost cusute cu meșteșuguri iscusite de la cel mai bun batist Dar chiar și cu o apariție și o reținere atât de modestă a manierelor, nu se poate nega faptul că portretul era destinat să reprezinte persoanele înfățișate pe acesta Astfel, clientul a riscat să audă reproșuri de vanitate și concesii la plăcerile lumești senzuale Și, în consecință, în provinciile de nord nu au scris tablouri precum pânza artistului Franța Frankin din Anvers, care îl înfățișează pe primar înconjurat de propria sa bogăție (vezi P ) Unul dintre modalitățile posibile de a demonstra autodeneala pentru clientul portretului a fost imaginea sa într -un rol social sau politic În acest caz, această persoană a înfățișat rar unul și, mai des, în societatea altor oficiali importanți, arătându -și activ devotamentul dezinteresat față de societate și constituind orice asociație Acestea au fost breasle păstrate din Evul Mediu, Societate, unind reprezentând În același scop, Rembrandt a fost creat și probabil cea mai faimoasă imagine a ceasului de noapte (vezi mai sus) - un portret de grup al membrilor Guildului din Amsterdam Cea mai populară compoziție pentru astfel de portrete de grup a fost o sărbătoare de obicei depusă, unde, în ciuda acestui fapt, au fost înfățișate bannere și alte regalii care se bazează Refuzând această tradiție, Rembrandt a înfățișat un episod de anxietate reală Căpitanul și locotenentul s -au prezentat, restul sunt construite încet, unii dintre trăgători curate sau încărcă armele, iar bateristul dă un semnal la începutul campaniei Se presupune că imaginea arată un moment memorabil - faimoasa companie înainte de bătălia victorioasă în timpul războiului pentru independență sau o situație similară În timpul unui armistițiu, poliția civilă a îndeplinit doar funcții nominale și chiar după anularea sa pe teritoriile de nord, nu au mai avut loc bătălii; Trupele angajate se aflau în sud, la adevăratul teatru al operațiunilor militare Apartamentul uneia dintre breasle de breaslă a fost considerată o chestiune de onoare Rembrandt prezintă aici un episod istoric doar pentru Pentru a vă mulțumi clienții burghezi și pentru a le prezenta înnoblate Există o legendă că au rămas nemulțumiți de imagine Cu toate acestea, pentru artist, o astfel de tehnică a fost o ocazie de a transmite situația vieții Apropo, de fapt, Rembrandt a înfățișat o scenă de noapte; Această greșeală de lungă durată, care a dat numele imaginii, s-a produs probabil din cauza unui lac foarte întunecat, care a fost ulterior curățat Artistul a plasat toată acțiunea desfășurată în umbră, astfel încât figurile trăgătorilor să se afle în evidență mai luminoase și festive la jumătate Fata într -o rochie de aur pâlpâitoare, probabil o marchință, este iluminată strălucitor decât tot ceea ce o face o figură centrală în scenă Un simbol al acestei companii este vizibil pe centura ei: o labe de pui cu gheare, iar cuvântul „gheare” din Gollandic are aceeași rădăcină cu numele poliției armate-„Cloces” Și acest motiv este cel mai important în identificarea grupului Rubens și Rembrandt Printre mulți artiști olandezi celebri ai secolului al XVII -lea, Rubens și Rembrandt ocupă un loc special, ca doi giganți, al căror statut este comparabil cu Velazquez și Poussen Amândoi s -au dedicat inițial genurilor tradiționale ale picturii istorice și portret, și au scris, de asemenea, celebrele lucrări de peisaj Cu toate acestea, în ciuda unor caracteristici similare, au și diferențe vii care au influențat semnificativ relația creativă a acestor maeștri, care nu s -au întâlnit niciodată Originea, formarea, mediul și cariera creativă, dar cel mai mult personalitățile lor complet opuse s -au reflectat în natura diferită a realizărilor lor creative Rembrandt și -a început cariera treizeci de ani mai târziu decât Rubens Când era încă student, Rubens era deja considerat un artist celebru, iar în anii , când Rembrandt a încercat să găsească un loc de muncă, Rubens a avut grijă de alte probleme - cum să lupte cu numeroase ordine Peter Paul Rubens Rubens a călătorit mult Pe loc După absolvire, a plecat în Italia; În Anvers, suferind sub jugul spaniol, era dificil să găsești ordine În Italia, ducele de Manto-Ansky Gonzago, l-a numit imediat artist de judecată Între timp, Rubens a vizitat și alte orașe, studiind marii stăpâni ai Renașterii și a început să -și dezvolte propria manieră de a scrie Cu ajutorul unui Gonzago, a început să primească comenzi mai devreme de la alți mici prinți În , Bruxelles Staglter, subordonat regelui spaniol, l -a numit artist de judecată; Cu toate acestea, Rubens a continuat să locuiască în Anvers Infanta Isabella, un mare fan al artei, l -a susținut constant pe Maestrul Prin intermediul acesteia, a stabilit contacte suplimentare cu conducătorii dinastiilor europene Succesul însoțit de Rubens, iar noul său statut social în curând, la un an de la întoarcerea în patrie, a fost consolidat de căsătoria cu Isabella Brant, fiica unui nobil nobil și secretar de stat În „Autoportret cu Isabella Brant” (vezi stânga) scrisă cu ocazia nunții lor, Rubens demonstrează în egalitate Peter Paul Rubens Auto -popor cu Isabella c - Brant, Un cort de pânză pe lemn, unt x , cm Munchen, Old Pinakotek Noah Grad Love and Mândrie Și -a iubit soția toată viața, iar intimitatea lor este incontestabilă în imagine O astfel de demonstrație a conexiunii emoționale se găsește rar pe portretele ceremoniale create în scopuri reprezentative, deoarece dragostea dintre soți a fost departe de a fi întotdeauna baza căsătoriei Rubens și Isabella sunt aproape imperceptibil de înclinați unul către celălalt, uniți de armonia sufletelor, iar Honeysuckle, care se află în jurul noilor caloriști, ca și cum din întâmplare, își exprimă unitatea la un nivel simbolic Și, în același timp, acest portret este în mod clar ceremonial, în ciuda intimității foișorului de către honeysuckle Rolul său reprezentativ este indicat nu numai de îmbrăcăminte izbitor de bogată, ci și de faptul că cifrele celor patru nou -născuți sunt înfățișate într -o creștere deplină Portretul este anunțat ferm de poziția dominantă a soțului ei; Isabella stă la picioarele lui, iar această poză nu este mascată nici de o pălărie înaltă Pumnalul, ca simbol al apartenenței aristocrației, pe care soțul îl ține în mâna stângă, este aproape la fel de important pentru Rubens ca soția, căreia îi ține mâna dreaptă Rubens a fost dus cu onoruri: în , regele spaniol l -a adus pe Rubens mai aproape de nobilime, la Cambridge i s -a acordat gradul de arte de master și a fost dedicat cavalerilor din Whitehall Motiv și disciplină Rubens a avut noroc, pentru că viața lui s -ar fi putut dezvolta diferit Tatăl artistului, Jan Rubens, avocat protestant și consilier al ducesei, a fost forțat să scape de Anvers după o revoltă iconoclastică și Peter Anvers Casa Rubens Peter Paul Rubens Portretul lui Isabella Brant, prima soție a artistului, Pene și cerneală pe hârtie gălbui, x cm Londra, Muzeul Britanic Paul s -a născut în Zigen în Germania de Vest Mama sa, catolică, s -a întors de acolo pe țărmurile lui Shelda după moartea soțului ei Lăsată aproape fără fonduri, nici măcar nu putea plăti pentru studiile celui mai tânăr fiu de la Școala Latină, iar băiatul trebuia să servească ca o bogăție a contesei văduve înainte de a începe să studieze pictura Cu toate acestea, datorită fratelui său Philip, Rubens a făcut cunoștință cu lucrările gânditorilor umaniști și și -a continuat educația pe cont propriu Philip a studiat la Anvers împreună cu celebrul umanist al lui Lipsi, care, sub influența războaielor nesfârșite care au făcut ravagii la acea vreme, a devenit un adept al stoicismului roman Opiniile despre viața formată de Peter Paul Rubens sunt marcate în mare parte de ideile acestei școli și s -au reflectat la originile operei sale În scrisori, el își exprimă încrederea că persoana Peter Paul Rubens Beat silen, - Lemn, unt x cm Munchen, bătrân Pinakothek Un secol demn de numit astfel, trebuie să respecte mintea ca fiind cea mai înaltă putere Bey trebuie să se supună asta; Emoțiile trebuie ținute sub control În imaginea „Drunk Strong”, Rubens ilustrează grafic animalul începutului, trezindu -se la o persoană din cauza consumului excesiv de vin Neputința bătrânului de la retina vinificației Bakhus este scrisă în special în detaliu „Băutul ia mâinile, picioarele și mintea”, ne învață povestea Silna „Este nevoie de bani, aduce pasiunea oarbă a lui Venus și a lui Marte și aduce moartea înainte de termen”, gravura, interpretată de o altă versiune a „Silen”, este avertizată de noi Cu toate acestea, ambele lucrări, artistul înfățișează slăbiciunea umană cu simpatia batjocoritoare, recunoscând că dorințele carnale sunt caracteristice omului și nimeni nu este complet liber de ei Motivul și disciplina erau reguli de nezdruncinat în viața lui Rubens însuși și i -au permis să obțină o bogăție nevăzută pentru artist Deținând un instinct de afaceri ascuțit, a organizat o muncă în atelierul său ca și cum ar fi o fabrică Peter Paul Rubens Sosirea Mariei Medici în Marsilia, Pânză, ulei x cm Paris, Louvre Poziția unui artist de judecată i -a permis să depășească numărul de studenți permisi în conformitate cu regulile breslei S -a întors către regele spaniol cu ​​o petiție despre titlul nobil, dându -și seama că acest lucru îi va aduce independența față de breaslă și impozite Și în curând a achiziționat o moșie vastă în orașul natal, iar la începutul anilor s -a mutat într -o casă impresionantă de oraș (vezi mai jos în stânga), unde, pe lângă reședința sa, a plasat un atelier, spații de vânzare cu amănuntul și o artă mare de artă Colectie El a furnizat casa, astfel încât să poată accepta vizitatori înalte Diplomaţie Cu toate acestea, talentele sale diplomatice au fost o condiție prealabilă importantă pentru succesul lui Rubens El le-a demonstrat deja la începutul anilor , când a primit de la Maria Medici, văduva regelui francez, o ordine pentru ciclul tablourilor despre viața ei, care trebuia să fie formată din douăzeci și unu de pictură Acest proiect, deși promițător financiar, s -a dovedit curând a fi foarte sensibil în restul După moartea regelui Riya a devenit regent sub tânărul rege Ludovic al XIII -lea Cardinalul Richelieu, cu influența sa din ce în ce mai mare asupra lui Louis, s -a gândit deja să o înlăture pe Mary de la putere Când a comandat acest ciclu, a trebuit deja să se supună presiunii Abia a fost tolerată la curte și, după un timp, a fost forțată să intre în exil În acel moment, ea a luptat pentru a -și restabili pozițiile și a cerut artistului nu mai mult și nu mai puțin, astfel încât tablourile sale să confirme corectitudinea acțiunilor sale în anii de regență Rubens a înfățișat regula Mariei ca un dar din cer pentru Franța Pe toate pânzele, este înconjurat de o escortă de personaje mitologice și războinici în armură strălucitoare Într -unul dintre tablouri, magnificul navă de Medici ajunge în Marsilia, iar viitorul iubit Henric al IV -lea primii pași pe pământul francez (vezi mai sus) Ea este întâmpinată de două figuri feminine reprezentând Franța și orașul Marcel Călătoria ei prin apa din Italia a fost probabil sub supravegherea personală a lui Neptun și a retinării sale din Newts și Naias În fiecare imagine a vieții ciclului Peter Paul Rubens Elena Foreyan, aprox Desen, cretă și cerneală x cm Londra, colecția Count Sillern Gallery of the Institute Kurto Peter Paul Rubens „Palton de blană”, aprox - lemn, ulei x cm Viena, muzeul de artă Peter Paul Rubens autoportret, aprox - Pânză, ulei , x cm Viena, muzeul de artă Maria este invariabil sub protecția zeilor De exemplu, Athena însăși o învață pe tânăra Maria, zeița înțelepciunii Astfel de tradiții de exaltare a conducătorilor au existat din Renaștere, iar această tradiție iconografică a atins punctul culminant sub monarhiile absolutiste ale secolului al XVII -lea Cu toate acestea, Rubens nu a dus -o pe Maria la un nivel cu zeii Mai degrabă, ei au grijă de ea, au grijă, direcționează -i acțiunile Astfel, Rubens apelează la forțele superioare și înfățișează infailibilitatea conducătorului cu o pondere de relativitate - o tehnică înțeleaptă care îl ajută să evite pericolul exaltării nelimitate La rândul său, Maria a fost foarte mulțumită de opera artistului și i -a dat imediat o nouă ordine - pentru ciclul tablourilor, a spus Apelând la viața soției ei ucise Henric al IV -lea, nu s -a împlinit niciodată până la sfârșit Când termenul celor douăzeci și ani de armistițiu între provinciile nordice ale Olandei și Spaniei s -a încheiat, iar Anglia și Franța au intrat în război, Rubens a arătat din nou talentul remarcabil al diplomatului, de data aceasta în slujba coroanei spaniole în timpul în timpul Negocierile de pace Timp de câțiva ani, „a doua profesie” a lui a fost la mare cerere În , a vizitat Rotterdam, Delft, Amsterdam și Utrecht, presupus pentru întâlniri cu artiști din provinciile de nord, dar a negociat de fapt cu partea engleză, pregătindu -se pentru un dialog direct cu regele englez, cu care a dezvoltat în cele din urmă condițiile unui tratat de pace Demisie Între timp, prima sa soție a murit, iar în , la patru ani de la moartea ei, Rubens se căsătorește cu Elena Fourman Artistul îmbătrânit suferă de gută și se străduiește doar pentru viață, departe de cercurile aristocratice și de tampenie Șaisprezece -year -old Elena a dat un artist de cincizeci de ani -old un nou impuls de viață: „Am luat o tânără soție dintr -o familie bună, deși o familie burgheză, în ciuda faptului că întreaga lume m -a convins să mă relaxez cu cirle de judecată Dar Mi -a fost teamă de o aroganță și slăbiciune excepțională a oamenilor nobili, în special se referă la acest sex opus și, prin urmare, am preferat o astfel de soție care nu s -ar smulge când voi lua o perie în mână Și, sincer, nu voiam să mă înțeleg Pentru a nervoși libertatea, cea mai prețioasă proprietate a mea, pe mângâierele unei doamne îmbătrânite "Elena a pozat pentru el pentru mai multe portrete; chipul ei poate fi văzută constant chiar și în scenele mitologice și biblice create în acești ani Rubens a scris acum cea mai mare parte a lui Picturile, inclusiv în mod independent, darurile de dragoste fără griji sunt „o sărbătoare a lui Venus” (acum la Viena) și „Grădina iubirii” (acum la Madrid) În , Staglists au ascultat în cele din urmă Molbe Rubens și l -au eliberat de diplomatică Serviciul, iar artistul a fost capabil, așa cum a scris, „a divorțat nodul de aur al ambițiilor ” Nu a avut „un alt obiectiv în lume, cu excepția vieții în repaus ” El a îndeplinit această intenție îndepărtându -se cu tânărul său său său soția din castelul zidurilor, moșia sa din țară (vezi P ) Rembrandt Portretul lui Saskiya, aprox Lemn, unt , x , cm Cassel, galerie de artă Dificultățile personajului lui Rubens la sfârșitul vieții pot fi văzute prin compararea celor trei tablouri create de el în ultimii ani Cu doi ani înainte de moartea sa, în , el a scris, poate, cel mai „riscant” portret al Elenei, „haina de blană” atât de numită, singura dovadă a încântării sale înainte de viață cu toate bucuriile ei Dar „autoportretul” ( ) reflectă aspectul oficial al lui Rubens: respectat, dușat cu tot felul de onoruri ale artistului Acesta, tipul de portret atât de „generat”, în trei sferturi de creștere, a fost de obicei folosit pentru imaginile oficiale ale soților de stat Există multe indicii ale poziției persoanei înfățișate: coloana, atributul tradițional al portretului aristocratic; mănușă, strânsă nepăsător în mână; Un pumnal vorbind despre un rang cavaler Reprezentanța persoanei este accentuată de un volum masiv, care este creat de o pălărie largă și de o mantie strălucitoare Cu toate acestea, expresia demnității nu se limitează la semne externe: în viziunea vie, dar strictă a Rubens, înțelepciunea și experiența de viață sunt citite Un ochi clipește întrerupător, deschis lumii, iar celălalt întunecat, serios, s -a transformat în suflet Eforturile neobosite ale lui Rubens care vizează încheierea păcii au fost dezamăgite - el nu a fost niciodată destinat să supraviețuiască până la sfârșitul războiului în Europa În , el și -a exprimat sentimentele în pânza „consecințele războiului” (vezi P ) Poate că a fost așa Rembrandt Autoportreit cu ochi bombat, gravură, , x , cm Amsterdam, Reachsmusey elk că umanitatea nu este niciodată despre Mintea se retrage Rembrandt Van Rein Dacă Rembrandt ar avea ceva în comun cu Rubens, cu excepția talentului artistic remarcabil, este o ambiții uriașe Treizeci și douăzeci de ani -old Rubens a demonstrat o aroganță aristocratică în portretul său de nuntă și Rembrandt la treizeci și patru s -a înfățișat și el însuși care a supt în viață: în bar: în bar Hut și mătase, blănuri și pietre prețioase, el este împlinit de demnitate și confidență de sine Și acest expert Epoca va observa, de asemenea, că artistul nu este îmbrăcat doar în costumul de la începutul secolului al XVI -lea, dar poza lui în sine provoacă aluzia la portretele bine cunoscute ale lui Titian și Raphael, portretizează Ariosto și Castillone Astfel, Rembrandt se înconjoară cu un halou de cultură înaltă și maniere rafinate inerente acestor două personalități ale Renașterii Și la fel ca Titian, din , Rembrandt semnează opera sa doar după numele său, se auto -plasând în mod conștient într -o serie de reprezentanți ai Marii Tradiții Succes Până în , Rembrandt a ajuns de fapt în vârful carierei sale creative Cu nouă ani înainte de a părăsi natalul Leiden, unde a studiat meseria artistului și și -a deschis primul atelier și s -a mutat la Amsterdam, în speranța de a primi mai multe comenzi aici În primii patru ani de muncă, a scris mai mult de cincizeci de portrete, fiecare din El l -a adus până la cinci sute de guldene, în timp ce muncitorul ar putea câștiga doar aproximativ o sută de bresle pe tot parcursul anului Un ordin a emanat chiar și de la Statgalter însuși, care l -a instruit să scrie o serie de „pasiuni” Cu toate acestea, originea Maestrului a fost foarte modestă: tatăl său a fost un Miller în Leiden La fel ca Rubens, Rembrandt a căutat constant să -și reînnoiască educația A intrat la Universitatea din Leiden și a studiat Latin - o limbă necesară pentru un pictor istoric În Amsterdam, artistul a vorbit cu intelectuali evrei și a trăit în Cartierul Evreiesc El a călătorit foarte rar, întrucât era convins că un Amsterdam îi oferă suficient material pentru creativitate La fel ca Rubens, Rembrandt și -a păstrat atelierul la scară largă: de mulți ani a lucrat aproximativ o sută cincizeci de studenți și asistenți Au făcut copii ale tablourilor sale, pe care apoi le -a semnat; Lucrările elevilor înșiși au fost vândute și sub numele său Acest lucru nu a fost interzis de regulile breslei, dar nimeni nu a adus acest obicei la o extremă atât de mare ca Rembrandt De mai mulți ani, această practică a făcut obiectul unor controverse la cald Performanța enormă a stăpânului, care i -a dat faimă intravitală, este acum mai probabil să fie în detrimentul elevilor săi La fel ca Rubens, succesul rapid a ajutat -o pe Rembrandt să încheie o căsătorie de succes În , se căsătorește cu Saskia Van Eilenburg, o fată dintr -o familie nobilă și cu o zestre considerabilă În curând, Rembrandt s -ar putea considera și un aristocrat; În cele din urmă, el a fost un artist preferat al Generației, care a format o nouă atitudine față de artă Ca și Rubens, s -a mutat într -o casă mare din oraș Tânăra soție a pozat adesea pentru el În anul nunții, stăpânul a început cel mai ceremonial și reprezentativ pentru numeroasele sale portrete, care au demonstrat splendoare și bogăție (vezi stânga) Cu toate acestea, spre deosebire de portretul de nuntă din Rubensian, Rembrandt nu s -a concentrat pe propria sa prosperitate, deoarece Saskia joacă rolul unui personaj istoric într -un portret de costum strălucitor, foarte popular printre contemporani Este îmbrăcată în Rembrandt Femeie de baie (Hendrika) Lemn, unt , x cm Londra, Galeria Națională Ținuta Nessansnya, combinată cu o foarte rară în secolul al XVII -lea printr -o imagine de profil strictă Rembrandt nu a terminat niciodată acest portret al soției sale la moartea timpurie a acestuia din urmă în ; Pene de pe pălăria ei era un simbol al vitezei vieții Apus de soare Moartea din Saskia a căzut în vârful succesului creativ al lui Rembrandt și, de atunci, gloria sa a scăzut, ceea ce a devenit deosebit de evident la începutul anilor Artistul a devenit aproape de Herte Dirks, bonă a fiului său Titus Cu toate acestea, s -a săturat curând de această femeie de patruzeci de ani și l -a dus pe tânăra servitoare Hendrick Stoffel în casă Cu toate acestea, în , Herte a intentat un proces împotriva lui Rembrandt pentru promisiunile sale verbale de a se căsători cu ea și, ca urmare, a fost obligat să -și plătească în mod regulat conținutul În același timp, în , Hendrick a fost excomunicat din biserică pentru conviețuirea în afara căsătoriei cu Rembrandt; Artistul însuși nu a fost acuzat, pentru că, probabil, nu a aparținut comunității religioase Cam în același timp, Rembrandt a scris un portret al lui Hendrika: se rătăcește de -a lungul râului, ridicând cu atenție tivul rochiei sale simple (vezi stânga) O manieră pitorească largă, o tehnică de frotiu proaspătă și dinamică sunt caracteristice perioadei târzii a operei maestrului Tramoros și, în același timp, jocul Hendrika arată foarte tânăr Este ușor de ghicit că cei patruzeci de ani -mbrandt apreciază la o femeie care era cu douăzeci de ani mai tânără decât el, calitățile pe care Rubens le -a văzut în Elena Cu toate acestea, Rembrandt nu avea de gând să se căsătorească cu Hendrik, altfel ar trebui să transmită starea aparținând Saskia familiei sale Maeștrii au persecutat o serie interminabilă de proceduri de datorie În , artistul s -a declarat oficial faliment, iar proprietatea sa a fost confiscată Rembrandt, spre deosebire de Rubens, nu știa să se descurce cu bani; El a speculat în mod nejustificat, a achiziționat colecții mari de tablouri care i -au depășit capacitățile și și -a cheltuit nepăsător toate fondurile pe care le -a avut În , Hendrika și ani de Rembrandt, Titus, au fondat o companie care și -a asumat responsabilitatea financiară pentru toate acțiunile artistului pentru a -l proteja de creditori Hendrik a murit în , probabil din ciumă; Moartea lui Titus a urmat -o în , Rembrandt Self -portreit, Pânză, ulei x cm Londra, Galeria Națională Rembrandt Self -portreit, Pânză, ulei , x , cm New York, Frick's Collection care a murit cu un an mai devreme decât tatăl său Frauda dubioasă a lui Rembrandt și -a aruncat o reputație odată ridicată în rândul cetățenilor respectabili Rembrandt nu deținea talentul diplomatic al lui Rubens atunci când a trebuit să negocieze cu potențiali clienți Unchiul Saskiya, Herrit Van Eilenburg, a găsit cumva o comandă pentru el Dar, cu contact personal cu clienții, Rembrandt a fost iritabil și nepoliticos De asemenea, nu a înțeles schimbarea constantă a alinierii forțelor printre cele mai înalte straturi ale societății din Amsterdam și nu știa să găsească aliați printre oamenii de care avea nevoie Cel mai mare ordin oficial al orașului Amsterdam pentru semnătura noului primărie s -a dus la fostul său student Howard Flinka, care era atunci foarte popular Abia după moartea timpurie a acestuia din urmă, ordinul a fost împărțit între mai mulți hu Riners, iar în , Rembrandt a reușit să scrie o pânză mare despre conspirația lui Claudius Tsivis Nu a fost acceptat de clienți, iar stăpânul a rămas cu această imagine uriașă, neputând găsi un cumpărător pentru ea Self -portraits În ultimii douăzeci de ani de viață, când Rembrandt a trebuit să depășească multe dificultăți, el a scris din nou mai multe autoportrete În general, artistul s -a transformat de mai mult de optzeci de ori Aceasta indică un anumit narcisism, dar narcisismul este prezent aici doar parțial Cel mai probabil, Rembrandt și -a folosit propria imagine ca întotdeauna un model accesibil, iar subiectul analizei folosind tehnicile de psihologie empirică, pe care se bazează opera sa OP dificil Pentru a reduce cât de mult un maestru își dezvăluie personajul și depozitul psihologic în aceste portrete, precum și gradul de naturalețe al pozei sale în studiul expresiilor faciale S -a înfățișat în diverse costume: un soldat, un cerșetor, un comerciant oriental, reprezentanți ai diferitelor straturi ale societății - și în fiecare autoportret este prezentă o expresie unică La începutul căii creative a artistului, astfel de autoportraituri au servit clar pentru a -și dezvolta tehnologia pitorească, dar în curând ei înșiși au devenit descoperirea dorită pentru colecționari Aceste portrete se deschid în fața noastră personalitatea dezechilibrată și nesigură a lui Rembrandt, care, spre deosebire de Rubens, nu a găsit sprijin într -o structură de viață grea Stând cu capul în probleme financiare, despărțindu -se de prosperitate și glorie, stăpânul se înfățișează pentru un port de sine Retail de către regele atotputernic (a se vedea mai sus); El stă ca pe un tron, îmbrăcat într -o manta, care pare auriu Arată favorabil și înțelept la privitor Această lucrare este similară în natură cu regretatul autoportret al Rubensovsky Dar dacă Rubens poartă cu încredere un pumnal cavalerist, atunci Rembrandt joacă doar un rol, înfățișează regele, ținând un țânțar în loc de un scepter Rembrandt s -a înfățișat rar ca artist Într -unul din ultimele sale autoportreturi, el stă în fața pânzei, pe care desenează un portret al unei femei în vârstă Dar aici joacă un rol - anticul pictor grec Zeusis, care, potrivit legendei, a murit de râs când a scris o imagine a unei bătrâne cu riduri amuzante Poate că acesta este ultimul său, plin de sarcasm, un comentariu asupra multor portrete scrise în viața sa cu realism de neegalat Pictură istorică „Faptele nobile și aspirațiile creaturilor care se gândesc rațional” au prezentat imaginea istorică ochiului ”, a scris studentul lui Rembrandt Samuel van Hogsraten în în opera sa,„ Introducere la școală, înfățișează arta de in ” Prin urmare, acest gen ar trebui să fie în cel mai înalt loc printre toate categoriile de pictură Cu toate acestea, artiștii și colecționarii olandezi nu s -au plâns în mod deosebit de pictura istorică, oferind o preferință clară peisajului, imaginii gospodărești și a vieții Au fost mult mai multe astfel de tablouri Cu toate acestea, subiectele înălțate -evenimente istorice, povești mitologice și comploturi biblice -au menținut subiectul discuțiilor în cercurile intelectuale Unul dintre înaintașii picturii istorice olandeze a fost artistul din Amsterdam Peter Lastman Din până în , a locuit în Italia, a fost influențat de Caravaggio și Adam Elsheimer, care locuiau la Roma unui artist german Narațiune vie Stilul lui Lastman s -a bazat pe observația sa acută și un dar puternic al imaginației Spre deosebire de artiștii-manearisti, el nu a acordat o importanță primordială invenției unei compoziții complexe și a unor poze bizare; Stăpânul credea că tema imaginii nu ar trebui să devină motivul pictorului să -și demonstreze abilitatea virtuoasă Lastman a ales parcelele care i -au afectat imaginația și a încercat să -și transmită conținutul într -un mod clar și memorabil Și -a acordat atenția principală emoțiilor umane și a transmis acest interes lui Rembrandt, care a venit încă unui tânăr artist timp de câteva luni de la Leiden, special pentru a studia cu Lastman În Odyssey și Navzikay (vezi mai sus), Lastman a ales un subiect din mitologia clasică Odysseus, după ce a ajuns pe coasta insulei, cere ajutor fiicei regale, mergând cu retina sa Și dacă femeile din mijloc, gestul exprimă o spaimă la vederea unui „bărbat sălbatic”, odiseu gol și încearcă să scape, atunci prințesa își păstrează calitatea și se îndreaptă către un străin Imagine lastman împotriva: Peter Lastman Odiseu și Navzikaya, Pânză, ulei , x , cm Munchen, vechi Pinakotek Herrit Van Honthorst Hristos în fața Înaltului Preot, fără o întâlnire Pânză, ulei x cm Londra, Galeria Națională Figura ei care este eliberată pe fundalul cerului, puternic scurtată în comparație cu Odiseu îngenuncheat, într -o poză care îi dă monumentalitatea aspectului Compoziția este construită în diagonală, ceea ce creează un sentiment de profunzime; Această tehnică inovatoare aduce un element de dinamism în imagine și, prin urmare, se găsește adesea în structura narativă a barocului Intervalul dintre figurile Odiseei și Navzikai subliniază incertitudinea momentului, creează un câmp de tensiune între speranță și frică, anxietate și curiozitate, repulsie și atracție Încă nu putem prevedea că noaptea va conduce Odiseea tatălui și el va echipa nava pentru el, astfel încât eroul să se poată întoarce acasă după zece ani de rătăciri Subiectele mitologice au îndeplinit în mod tradițional gusturile aristocraților și, prin urmare, nu s -au bucurat de mare succes în Olanda Cu toate acestea, scenele din Noul Testament au fost, de asemenea, o raritate, deoarece Biserica Calvinistă a insistat asupra prevenirii imaginilor religioase nu numai în temple, ci și în casele enoriașilor Cu toate acestea, Utrecht, singurul episcopat din provinciile de nord din Evul Mediu, a rămas catolic în secolul al XVII -lea, iar în acest oraș au acționat artiști care s -au specializat în comploturi religioase Și -au format propria direcție în pictura olandeză - așa -numită „caravagismul Utrecht” În căutarea inspirației, stăpânii olandezi au vizitat Italia de la începutul secolului al XVI -lea Un secol mai târziu, artiștii Utrekhtsky Hendrick ter -bryggen, Gerard van Honthorst și Dirk van Baburen s -au întâlnit la Roma cu arta inovatoare a lui Caravaggio, a cărei metodă creativă, au învățat și distribuit în Olanda: realism, lipsit de idealizarea oamenilor obișnuiți și a oamenilor obișnuiți Utilizarea rezervoarelor ușoare, ale căror contraste au fost date pentru drama și expresivitatea pânzelor Fără Utrekhti Caravadadad, experimentele lui Rembrandt cu lumină ar fi de neconceput, deoarece el însuși nu a fost niciodată în Italia În lucrarea sa, „Hristos în fața Înaltului Preot”, Gerard Van Honthorst se concentrează pe o singură lumânare care luminează scena interogatoriului lui Hristos Hainele albe ale Mântuitorului reflectă lumina cu întreaga suprafață și se pare că strălucirea vine de la sine Acest efect provoacă involuntar cuvintele lui Hristos în memorie: „Eu sunt o lumină a lumii Cel care mă urmărește nu va rămâne în întuneric, ci va vedea lumina vieții” Imaginea lui Hristos este idealizată, pacea sa interioară este contrast cu furia înfiorătoare a Înaltului Preot, încurajându -l să răspundă la acuzații, prezentat de martori Hristos susține calm că El este Fiul lui Dumnezeu - Și unii au început să -i scuipe pe el și, acoperindu -i fața, l -au lovit Cu toate acestea, Honthorst a ales pentru poza sa, nu această scenă plină de drame directe În schimb, el ilustrează momentul care o precede direct: cuvintele nu au fost încă rostite, iar tensiunea interioară atârnată de conversația din aer Astfel de scene de noapte au fost preferate cu acest artist - în Italia a fost poreclit Herarada Dell Notti - Gerard Night La Roma, unde a locuit stăpânul din până în , a fost Bine cunoscut La întoarcerea la Utrecht, Honthorst a devenit unul dintre cele mai faimoase scheme de jambage din Olanda și a respectat în mod regulat ordine de Statgalter, care locuiau la Haga, precum și cu regele danez al lui Christian IV Apoi a fost invitat în Anglia Charles I În Flandra, cererea de altar și picturi religioase interne a rămas constantă și chiar a crescut ca urmare a activității active a contra -corelării Biserica, precum și credincioșii și asociațiile individuale au ordonat numeroase pânze; Astfel de tradiții au fost păstrate din Evul Mediu, când familiile și breslele conțineau propriile capele în biserici De exemplu, în Anvers, breasla trăgătorilor a ordonat lui Rubens să „scoată din cruce” ( - ) pentru catedrală în loc de un portret de grup mare al membrilor săi Această pânză monumentală a devenit una dintre etapele stilului Peter Paul Rubens „Îndepărtarea de pe cruce”, partea centrală a tripticului, - lemn, unt x cm Antwerp, Catedrala Rembrandt Îndepărtând de pe cruce, lemn, unt , x , cm Munchen, vechi Pinakotek Rocco Voalul alb formează o linie diagonală care trece din dreapta sus la colțul din stânga jos al imaginii, legând compozițional toate figurile O mișcare intră în următoarea, o mână o surprinde pe cealaltă; Munca grea se desfășoară serios și fără emoție, în concentrarea rugăciunii Deși Hristos aici este atribuit rolul principal ca figură centrală, tema imaginii este eforturile comune ale celor care o elimină de pe cruce Un astfel de accent neobișnuit este explicat în scopul acestei lucrări ca o imagine de altar pentru breasla trăgătorilor Rubens arată membrii poliției civile care, în poziția lor, sunt chemați să servească binele comun, importanța muncii lor În hobby -ul său, ideile umaniștilor, el ajunge la concluzia că demnitatea este dată oamenilor doar atunci când interesul lor personal merge pe locul doi înaintea cauzei comune După Triptul „Scoaterea de pe cruce”, Rubens a devenit cel mai cunoscut artist flamand al timpului său, un nou punct de referință pentru toți ceilalți pictori Rembrandt a acceptat provocarea creând propria versiune a „Eliminarea de pe cruce” (vezi mai sus în dreapta) Probabil, această imagine nu a fost ordinea cuiva, ci s -a născut din dorința Maestrului de a dezvolta acest subiect în propriul său spirit Ulterior, „Eliminarea de la Cruce” Rembrandt a venit la Statgalter Frederik Hendrik și a ordonat artistului să scrie alte scene din „Pasiuni” să formeze un ciclu finit Imaginea altarului Rubensian este de douăzeci de ori mai mult decât crearea Rembrandt, din moment ce acesta din urmă era destinat rugăciunilor de acasă Artistul însuși nu a văzut niciodată tripticul rubensian; A lucrat la gravură și, în consecință, compoziția s -a dovedit a fi oglindă În Rembrandtes cu o comă, scena se întoarce înapoi, în spațiul imaginii, ca și cum ar fi văzut prin gaura cheie, în timp ce Rubens implică privitorul în el Imaginea lui Rembrandt are un ton maroniu, motiv pentru care o haină albastră palidă a figurii de ajutor din stânga domină în imagine; Rubens dramatizează ceea ce se întâmplă, făcând un accent de culoare puternic pe un cer formidabil, luminând figurile ca sclipiri de fulgere Rembrandt pare să vină de la Hristos Însuși Salvarea răstignită este, fără îndoială, figura principală aici, iar alte personaje au încadrat -o doar Figura în albastru - autoportret al lui Rembrandt însuși El se include în complotul biblic și se întâlnește astfel cu propriul său sentiment de vinovăție, ca păcătos, ascultător în moartea lui Hristos - un subiect care a fost prezent în mod constant, de exemplu, în cântările bisericii moderne Pe lângă portrete, Rembrandt este angajat în principal în pictura istorică Vârful activității sale în această zonă a fost „binecuvântarea pânzei de pe scară largă” (în dreapta) Scena din Vechiul Testament îl înfățișează pe bătrânul Iacob, care, simțind abordarea morții, se ridică pentru a -și binecuvânta nepoții Efraim și Manasia Din epoca Evului Mediu, acesta Rembrandt Binecuvântarea lui Jacob, Pânză, ulei x cm Cassel, galerie de artă Adesea a fost înfățișată ca o cheie în religia creștină Iacob, încrucișându -și mâinile, și -a binecuvântat nepotul mai tânăr cu dreapta, și la stânga - Manasia originală Euphrama, a cărei familie a venit ulterior creștinismului, i s -a promis un viitor mai mare decât Manasia și iudaismul: „Fratele său mai mic”, a spus Iacob, „va fi mai mare decât el, iar sămânța lui va crește în popoare” Cu toate acestea, drama acestei decizii nu a fost prea îngrijorată de Rembrandt Opțiunea sa este îndepărtată în mod semnificativ de complotul biblic și de motivul său tradițional, în special pentru că Jacob nu își traversează mâinile, iar pescuitul bun nu face decât unul dintre nepoți Acest lucru poate fi probabil atribuit influenței unui interes special din partea unui client necunoscut, care nu poate fi ghicit doar, deoarece interpretarea acestei scene a preferinței unui nepot înainte de altul nu joacă un rol special în rândul calviniștilor și altul Protestanții și interpreții evrei, de exemplu, prietenul lui Rembrandt, Menashas Ben Israel, au dorit în mod evident să o vadă în spiritul iudaismului De asemenea, este posibil ca Rembrandt să creeze această imagine fără ordinea cuiva Parcela biblică i -a oferit posibilitatea de a -și exprima propria înțelegere a picturii ca subiect, deoarece aceasta este o poveste în care un sentiment de atingere dobândește o semnificație specială În multe lucrări ale lui Rembrandt, mâinile sunt evidențiate în special, spre deosebire de loviturile nepăsătoare în tablourile Franței Hals, De obicei scris foarte atent, cu un strat gros de vopsea Mâna lui Iacob, crescută pentru binecuvântare, face ca Rembrandt să fie un gest, ca și cum ar fi dat drumul Bătrânul are ochi orbi - este orb și chipul îi acoperă o umbră - dar recunoaște înconjurătorul la atingere „Rembrandt face o notă a unui simbol al viziunii”, sugerează Svetlana Alpers, oferindu -i descrierea acestui gest în mod clar contradictoriu Aici putem concluziona că este posibil să se realizeze o viziune adevărată, „recunoaștere” doar cu ajutorul atingerii Un sentiment de atingere joacă un rol important în percepția Rembrandt asupra lumii, deoarece pictura este recunoașterea printr -o atingere Dar aspectul deosebit de impresionant al „binecuvântărilor lui Iacob”, dacă lăsați deoparte interpretarea profundă, este tensiunea uriașă a acestei scene și încrederea bătrânului Iacob Îmbrăcat în alb, este un obiect de concentrare de lumină Ochii tuturor participanților la scenă se adresează gestului de binecuvântare, niciun alt detaliu nu distrage atenția de la ea, contururile camerei sunt abia conturate Această imagine este punctul culminant al modului târziu de a scrie Rembrandt El abandonează din ce în ce mai mult drama externă și se concentrează asupra procesului intern, care se desfășoară într -o tăcere tensionată Rembrandt a dedicat aproximativ treizeci de lucrări la Vechiul Testament, creând tablouri pe subiecte care au interesat în special olandezii Predicatorii calviniste au încurajat un studiu atent Rembrandt Samson's Blinding, Pânză, ulei x cm Frankfurt, Institutul Shtedelevsky Poveștile biblice și comunitatea evreiască, desigur, au onorat foarte mult Vechiul Testament Evreii, care s -au dus în Olanda, în principal din Portugalia, nu s -au limitat la Ghetto din Amsterdam, dar au trăit în contact mai mult sau mai puțin strâns cu concetățenii lor, folosind în principal aceleași drepturi ca vecinii lor creștini De la sfârșitul anilor , Rembrandt locuia în cartierul evreiesc și avea prieteni apropiați printre evrei educați Se poate presupune că orice client care a comandat scene din Vechiul Testament a dorit să aibă un sens modern, astfel încât să poată fi proiectat pe propria sa viață Aceste povești ar putea, la fel ca parabolele, să reprezinte figurile comune ale moralității: Susanna era un exemplu de castitate și virtute, Daniel era întruchiparea conștiinței, așa cum Susanna salva din propoziție Numele lui Solomon a devenit un sinonim pentru înțelepciune, iar Avraam, dedicat lui Dumnezeu și gata să jertfească Fiul lui Isaac, arată un exemplu de supunere necondiționată; Credința și speranța lui erau considerate un model de rol Pe de altă parte, conținutul parcelelor oferă o oportunitate de a avertiza privitorul împotriva slăbiciunii caracterului sau a depozitului rău al sufletului Dalila, de exemplu, a personificat instabilitatea morală - din cauza lăcomiei și a egoismului, și -a permis să trădeze interesele comune Rembrandt ilustrează consecințele fatale ale unei astfel de trădări în lucrarea sa expresivă timpurie „Orbirea lui Samson” (vezi mai sus) Gloriosul războinic evreiesc Samson a fost înzestrat cu o invincibilitate de către Dumnezeu Pentru a elimina o amenințare teribilă, filistenii și -au mituit soția Dalilu, astfel încât să afle secretul puterii sale de la soțul ei Folosind gulibilitatea lui Samson, ea și -a tăiat părul în momentul convenabil, care a constituit puterea eroului Rembrandt înfățișează momentul în care filistenii sare afară Grădinile sunt aruncate pe Samson fără apărare, iar Dalila în groază aleargă, ținându -și părul și foarfecele în mână Lumina care se încadrează prin perdelele deschise luminează brusc scena înșelăciunii crude, în care privitorul este inevitabil implicat Spre deosebire de munca sa târzie, Rembrandt a preferat să înfățișeze un moment extrem de ascuțit, ceea ce permite cea mai gravă interpretare Dar aici, se pare, el este cel mai interesat de emoțiile care însoțesc evenimentul: durerea și agresivitatea, tensiunea și alertele sunt reflectate pe fețele filistenilor, în timp ce groaza și sărbătoarea sunt înlocuite pe fața lui Dalila În plus, în alegerea acestui subiect, puteți vedea o aluzie la situația politică din provinciile de nord, în special, pentru războiul pentru independența împotriva Spaniei Scenele luptei israelienilor pentru libertate ar putea fi interpretate cu ușurință în Olanda, în legătură cu propria lor situație Când părul lui Samson a crescut din nou, a învins filistenii Imaginea, pictată în , cu mai mult de un deceniu înaintea lumii Westfalian, poate fi înțeleasă la fel de mult ca o expresie a dorinței de a atinge independența În plus față de istoria lui Samson, olandezilor i -a plăcut în special duelul eroic al lui David cu Goliath și au comparat David cu Wilhelm Orange Un alt personaj adesea înfățișat a fost un Esther, un evreu, care a devenit soția regelui persan Agasfer Ea și -a riscat viața pentru a -l convinge pe conducătorul să oprească persecuția evreilor Olandezii, care a aderat la o direcție religioasă, care nu a recunoscut Biserica Catolică, au văzut în soarta acestui popor din Persia o paralelă cu propria lor poziție Dacă olandezii au purtat război cu ajutorul Vechiului Testament, artiști precum Rubens s -au bazat pe figuri mitologice și alegorice Alegoria sa „Război și pace” (din dreapta) este o reflecție unică și o combinație între activitatea diplomatică și creativă a Maestrului În , Rubens a fost trimis în Anglia pentru negocieri cu regele pentru un acord de pace, iar misiunea sa a avut succes Pentru a -și consolida succesul diplomatic, fiind în Anglia, el a pictat această imagine pentru Charles I, intenționând să influențeze decizia monarhului în consecință Peter Paul Rubens Război și pace, Pânză, ulei x cm Londra, Galeria Națională în partea de jos: Peter Paul Rubens Consecințele războiului, - Pânză, ulei x cm Florence, Pitty Gallery Aici, Rubens a înfățișat epoca de aur, care a venit după un nou tratat de pace Artistul a ales o imagine alegorică: Venus, zeița iubirii stă în centru și îl hrănește pe băiat cu un flux de lapte Satira revarsă fructe dintr -o cornucopie, o femeie aduce pietre și armuri prețioase; Umanitatea se bucură de bogăție și abundență O altă femeie dansează sub un tamburin, simbolizând plăcerile senzuale în lumea Bahus În această idilă, chiar și animalele sălbatice au devenit blânde Cu toate acestea, în fundal există ură și război expulzată Minerva, zeița înțelepciunii, protejează lumea și prosperitatea, respingând Dumnezeul Războiului lui Marte și Fury Alekto Ideea imaginii este consolidată de compoziția sa: un grup din jurul Venus formează o schemă piramidală, iar personajele militante sunt înfățișate într -o diagonală ascuțită, ele sunt literalmente scoase din limitele pânzei Rubens a prezentat o dispută diplomatică sub forma unei imagini magnifice El apelează la regele englez pentru a -și folosi abilitatea politică, pentru a pune capăt războiului și a aduce pace Doar opt ani mai târziu, Rubens a scris pentru ducele de alegorie toscană de război, ceea ce indică dezamăgirea și pierderea iluziilor El a părăsit deja serviciul diplomatic și a fost obligat să recunoască că toate eforturile sale au fost în zadar și, în ciuda rezultatelor individuale de succes, lumea nu a venit Toată Europa a fost implicată într -un război de treizeci de ani După cum demonstrează noua alegorie a lui Rubens, Marte nu a putut fi păstrată în UE Și, oricât de Venus a aruncat -o vraja pe el, „încercând să -l captiveze cu mângâieri și îmbrățișări”, după cum a scris Rubens, ea trebuie să recunoască neputința ei înainte de furia lui Figurile teribile ale ciumei și foamei se grăbesc înainte Dumnezeul războiului cu un sânge pătat cu o sabie extermină toate semnele Europei civilizate: arta și știința, familiile și fertilitatea sunt personificate de figuri învinse pe Pământ Jacob Burhardt a scris despre această imagine că ea reprezintă „foaia de titlu eternă și de neuitat a războiului de treizeci de ani” Esayas van de velde Ferry, Lemn, unt , x cm Amsterdam, Muzeul Reix peisaj Surpune -te la aburi cu țărani, vaci și vagoane - asta este ceea ce esayas van de velde (vezi mai sus) a fost plasat în centrul imaginii sale Un mic port este vizibil pe malurile râului, jucătorii și bețivii stau la taverne, iar în fundal, spira bisericii și o moară de vânt se ridică deasupra copacilor Un mediu de zi cu zi similar ar fi foarte neobișnuit pentru pictura italiană sau franceză din această perioadă; Doar subiectele istorice au fost considerate demne de peria artistului, iar pictura peisajului a fost recunoscută numai atunci când a reprezentat scene ideale cu păstori și oi în Arcadia binecuvântată, întruchipate subiecte eroice sau idilice înaltate Pictura peisajului trebuia să dea o privire mai mult decât se poate vedea atunci când mergeți într -o împrejurimi familiare Arta a format un spațiu ideal care a luat privitorul dincolo de sfera vieții de zi cu zi În Olanda, dimpotrivă, cerințele pentru imaginea peisajului au fost complet diferite Independența tinerei republici de secolele stabilite -tradițiile culturale ale țărilor menționate și mândria în pământul lor a dat naștere dorinței de a se declara, ska Pend, într -un simbol patriotic al unei grădinițe înflorite îngrădite; Astfel de idei au încurajat artiștii la imaginea peisajelor lor autohtone fără idealizare În loc de păreri neobișnuite, acum erau mai atrași de scene care ar putea fi considerate caracteristice Motive similare s -au întâlnit deja în Flandra în secolul al XVI -lea, dar numai în desene și gravuri În anii ale secolului următor, Esayas van de Velde a fost primul care a aplicat un nou concept al peisajului în pictură: o imagine a viziunilor modeste și obișnuite ale provinciei olandeze, care ar putea fi văzută în fiecare minut în timpul călătoriei Astfel, olandezii s -au separați de o tradiție de peisaj european influent, urmând exemplul artiștilor germani din Renaștere, să zicem, Albrecht Altdorfer, ale cărui tradiții au fost continuate în Flandra din secolul al XVI -lea O perspectivă extinsă a deschis o viziune mare a privitorului, care poate părea incredibilă Într -o imagine, toate elementele cele mai spectaculoase ale peisajului au fost unite: munți înalți și creste de dealuri, păduri și câmpuri, râuri și oceane, un oraș și regiuni rurale Iar printre o astfel de compoziție, figurile mici au reprezentat scena ispitei lui Hristos, Sf George sau zbor spre Egipt Jan Bruegel Peisaj cu mori de vânt, aprox Lemn, unt x cm Madrid, Prado Peter de Molein Sand Road, Lemn, unt x cm Braunschweig, Muzeul Ducelui de Anton Ulrich Jan Bruegel, a cărui lucrare a fost la începutul secolului al XVII -lea, era încă în conformitate cu această tradiție Fiul cel mai mare al celebrului „țăran” Brueghel a fost inițial faimos pentru imaginea florilor, dar a scris și peisaje, de obicei un mic format care conține scene vii din viața de zi cu zi „Peisajul său cu mori de vânt” (vezi dreapta) este deja plin de noi tendințe într -o asemenea măsură încât artistul este doar mulțumit, o privire aparent aleatorie asupra câmpiei obișnuite și plate Cu toate acestea, în multe privințe, stăpânul rămâne în cadrul tradiției flamande Privitorul privește peisajul nu de la nivelul solului, ci dintr -un punct înalt, care deschide o revizuire neobișnuit de largă În plus, Bruegel ridică linia orizontului, distorsionând oarecum perspectiva Cu toate acestea, el ascunde cu pricepere acest lucru, conectând aproape indistinct orizontul cu cerul Pentru a crea impresia adâncimii, pânza este împărțită orizontal în trei planuri: partea din față este caracterizată prin utilizarea tonurilor maro, mijlocul - galben și verde, iar partea din spate este albastră Privirea privitorului trece fața întunecată a compoziției și persistă în imaginea radiantă din mijloc, în timp ce albastrul orizontului pare să fugă la distanță, crescând senzația de spațiu Toate acestea corespund canoanelor create în secolul al XVI -lea de artiști flamande precum Joachim Pati Nir, iar Bruegel le folosește cu subtilitate și abilitate Așa cum am menționat deja, artiștii olandezi s -au eliberat de aceste principii constrângătoare în anii ale secolului al XVII -lea Pictura de dimensiuni mici „gresie” de Peter de Molein, păstrată în Braunschweig (vezi dreapta), este considerată o etapă importantă a acestei dezvoltări Nimic nu distrage atenția de la motivul modest central Moleina creează o singură aromă, reducând paleta sa pentru a folosi doar tonuri verzi, galbene și maro care sunt conectate cu abilitate pe pânză, creând un mediu unic de lumină Atunci când compară pânza lui Esayas, Van de Velde găsește un alt aspect neobișnuit al acestei lucrări Pentru a da peisajului adâncimea, Esayas recurge la formula tradițională, în care elementele imaginii par să dispară la distanță, deplasându -se în adâncurile pânzei de -a lungul liniei în zig -zag În schimb, compoziția moleinei este construită pe singura diagonală, care este conturată cu un drum nisipos strălucitor Acest element, care a devenit principalul pentru peisajele ulterioare, este probabil să se ridice la Adam Elsheimer, un artist german care a lucrat la Roma la sfârșitul secolului (vezi P ), ale cărui lucrări erau cunoscute în Olanda pentru gravuri Moleyyn atinge o dinamică semnificativă datorită utilizării acestei diagonale: se pare că căruța mormăia de -a lungul drumului va dispărea curând Privitorul are impresia că poate intra și pe acest drum în imagine Structura pânzei esayas este statică: râul este înconjurat de toate părțile de vegetație și este mai mult ca un lac Copacii proeminenți pe ambele părți închid în mod tradițional compoziția, închizând vederea la marginile imaginii Umbra groasă din prim -plan servește și pentru Concluzia imaginii într -un fel de „cadru suplimentar” Pe de altă parte, lobul Molaine transferă aspectul care nu este închis privitorului, dar arată fragmentul presupus selectat accidental din teren, care pare să continue dincolo de sfera de aplicare a imaginii Acest lucru este caracteristic multor lucrări ale jucătorilor de peisaj olandez până la Philips de Koninka Cu toate acestea, sentimentul de șansă al locului ales a fost adesea slăbit de faptul că compoziția imaginii a fost gândită cu atenție de un artist care încerca să creeze o imagine care să atragă atenția privitorului Descoperirile inovatoare ale Moleine în domeniul compoziției și culorii au fost ulterior dezvoltate de colegii săi Harlem Salomon van Reis Dal și Jan Van Goyen Peisaje Van Goyen cu priveliștile nativului său Jan Van Goyen Peisaj cu râul și biserica Leiden, Lemn, unt , x , cm Munchen, Old Pinakotek Opus în partea de sus: Clasa Bermhat Peisaj cu ruine, aprox pânză, ulei , x , cm Munchen, Old Pinakothek Opus mai jos: Albert Cape peisajul râului cu thrush, O K Lemn, unt , x , cm Karlsruhe, galerie de artă Leiden (vezi S ) este, de asemenea, construit pe compoziția diagonală, deși nu este indicată la fel de clar ca pe pânza alunițelor Culoarea pământească, aproape monocromă a lui Van Goyen este recunoscută ca fiind de neegalat Datorită stratului de culoare subțire de lac, primerul bej aplicat pe placa de lemn apare pe întreaga suprafață a imaginii, sporind naturalitatea transmiterii efectelor atmosferice: contururile bisericii din spatele râului par să se dizolve într -un umed Ceata și strălucirea împrăștiată a soarelui, iar lumina pâlpâitoare este conturată cu lovituri pline de viață Caracteristicile restrânse ale obiectului imaginii și interpretarea sa poetică sunt strâns interconectate; Natura și creațiile omului se contopesc într -un întreg inseparabil în aerul umed vibrant În ciuda iubirii pentru pământul lor, unii artiști olandezi s -au străduit în Italia, aducând soarele luminos de sud și peisajele minunate din Campaania pe țărmurile Mării Nordului În jurul anului , într-o colonie de artiști olandezi din Roma, în jurul Payzadshsts Cornelis van Polenburg și Bartolome-SUA Brenberg, a apărut un cerc; Au devenit cunoscuți sub numele de Schilder Bent (Gang Mazil) A fost o adunare răutăcioasă de iubitori de băut; Fiecare nou participant a primit titlul de Benwuugel (păsări aparținând unui pachet) ca o parodie a ritualurilor antice și a unei porecle Curând, grupul a dobândit reputația „vatra lui Sodom”, așa cum a scris moralistul englez Joseph Hall Samuel van Hogstraten cu un zguduitor își amintește zilele petrecute la Roma și avertizează pe toată lumea că trei lucruri ar trebui evitate la Roma: compatrioți, vin și femei Cu toate acestea, datorită unui contact strâns cu componentele, artiștii olandezi ar putea menține o anumită independență față de canoanele stricte ale Academiei Romane În perioada până în , a doua generație de pictori de peisaj, inclusiv clasa Berham, Yan Bot, Jan Aselin și alții, au înlocuit a doua generație de liniște sufletească Pentru eșantion Au luat „peisajele eroice” atât de numite ale artistului francez Claude Lorren, care locuia la Roma, dar au preferat să le ofere o dispoziție idilică, adăugând figuri de păstori sau țigani Termenul „Bamboccenti” este asociat cu aceste scene vii plasate în peisaje și cu artistul olandez Peter Van Lar, poreclit „Bamboce” Astfel de scene de gen conțineau adesea un element moralist Pe peisajul Bermen de clasă (vezi mai sus), o femeie care stă pe un cal toarnă vin din bol, iar bărbatul înlocuiește o pălărie S -au uitat la beție ca la un viciu de excese, iar în imagine este comparat cu comportamentul unui cal care a lansat un flux de sub coadă, în timp ce o femeie demonstrează o abstinență moderată Cererea crescută de peisaje italiene, exprimată într -o creștere a valorii lor, a determinat chiar și acei artiști care nu au fost niciodată în părțile din sud, să transmită o lumină caldă caracteristică în pânzele lor, chiar transferând -o chiar și pe câmpiile autohtone Artistul Dordrecht Albert Cape, de exemplu, își cufundă „peisajul râului” (chiar în dreapta jos) în razele de aur ale soarelui de seară În imaginea sa, acum păstrată în galeria de artă Karlsruhe, vacile stau lângă apă, care pare aproape magic transformată de acest „auriu” Spațiul merge la distanță, această impresie este îmbunătățită de panta coastei în prim -plan, datorită căreia animalele par sculpturi aproape monumentale În Olanda, vaca a fost tratată cu respect special Nu numai că a întruchipat pământul, primăvara, fertilitatea și bine, dar a devenit, de asemenea, ca „grădina olandeză”, un simbol al Olandei în sine, tradiționalul „vacă olandeză”, gras, prolific și pașnic Albert Cape aparține celei de -a doua generații de pictori de peisaj olandez, care au atins maturitatea creativă la mijlocul secolului Acești artiști s -au îndepărtat de realismul consistent al predecesorilor lor care au căutat să transmită trăsăturile unice ale peisajului nordic și au introdus elemente eroice și complot în opera lor Cel mai semnificativ reprezentant al acestei direcții este Jacob Van Reisdal, care a îmbogățit genul peisajului cu multe motive și nuanțe noi El a unit viața reală și cel mai înalt curs de lucruri mai impresionant decât oricare dintre predecesorii săi Drama peisajelor sale diferă de pacea solemnă caracteristică lucrărilor sale de către unchiul său Salomon Van Reisdal sau Van Goyen Pentru a crea stres în structura imaginii, Jacob Reisdal se concentrează adesea pe elementul central al scenei, care poate părea oarecum ciudat pentru pictura peisajului Cu toate acestea, chiar și un copac, o moară de vânt, un câmp de cereale sau un drum care merge printre dune poate deveni, ca într -o imagine istorică, principalul participant la acțiune Această caracteristică poate fi aplicată cu certitudine imaginii „Cascada cu cetatea” (vezi S , mai jos), care este stocată în Brau nsh v yge Dor: Jacob Van Reisdal Pânzele de albire lângă Harlem, - Pânză, ulei , x , cm Zurich, galerie de artă O specie similară nu mai poate fi documentată cu transferul precis al peisajului, deoarece compoziția este compusă din mai multe motive, fiecare ecouri un anumit eveniment din viața căii ferate Motivul cetății de pe stâncă se întoarce în călătoria în Germania, întreprinsă de artist în jurul anului , împreună cu clasa Bermet Apoi a părăsit Olanda doar pentru singura dată O impresie uriașă asupra zborului a fost făcută de Castelul Bentheim, construită pe o stâncă joasă și în faliment deasupra câmpiei Ulterior, el a apărut, înnobilat și înfrumusețat de imaginație, pe unele dintre pânzele și desenele sale, transferate în siguranță din nordul Germaniei, cu câmpiile plate în peisajul muntoasă al Alpilor La zece ani de la călătorie, această imagine a apărut în imaginea Braunschweig Cu toate acestea, munca altor pictori a servit și ca sursă de noi motive Tensiunea dramatică a pânzei transferă în mare măsură viziunea tragică a lumii a zborului Și nu este necesar să recurgeți la cărți embleme populare în acea epocă pentru a ghici că cascada care îndepărtează în fluxurile sale tot ceea ce se încadrează simbolizează viteza vieții Castelul scânteie în razele luminii de deasupra muntelui pare să vorbească cu cerul; Acest element poate fi asociat cu povestea biblică despre orașul etern de pe Muntele Sion Conștiința prezenței constante a morții pătrunde în multe pânze ale zborului În peisajele sale de iarnă, norii negri și gri aduc dor Mișcarea plină de viață care domnește pe râurile și lacurile înghețate, patinajul care înfățișau Hendrick și Verka MP sunt de neconceput în scenele de iarnă ale căii ferate străpunse de melancolie În tabloul „Peisajul de iarnă”, depozitat în Amsterdam Raysmuza, toată viața pare a fi înghețată, oprită, ca o barcă întinsă pe țărm sau un trotuar vizibil la distanță Și totuși, din conductele caselor pictate în culori calde, vine fumul, spunând că viața se încălzește și așteaptă primăvara, a cărei abordare este anunțată de albastrul însorit, privind între nori Simbolismul picturilor zborului este discret, dar este exprimat mai precis decât, de exemplu, în lucrările lui Van Goyen În peria lui aparținând periei sale, cerului și pământului, sferele pământești și cerești se contopesc într -un unitate inextricabilă Aceasta implică o înțelegere complet diferită a ordinii mondiale decât cea a zborului În tabloul acestuia din urmă, „Albirea pânzelor de lângă Harlem” (vezi în stânga) separarea a două zone reale și semantice este chiar intensificată Doar bisericile orașului, în special, o mare biserică mare din St Bavona, încalcă linia netedă a orizontului și pătrunde în câmpul cerului O alegere neobișnuită a unui format vertical vă permite să zburați pentru a exprima semnificația cerului care personifică libertatea absolută, în timp ce sfera activității umane pare aproape minusculă În afară de biserici, atunci ambele regate conectează doar ecoul care se găsește de nori albi pe lumina sclipitoare a luminii spumante Jacob Van Reisdal Peisaj de iarnă, \ ) Pânză, ulei x , cm Amsterdam, Reachsmusey Jacob Van Reisdal Cascadă cu fortăreață, aprox Pânză, ulei x cm Braunschweig, Muzeul Ducelui de Anton Ulrich Jacob Van Reisdal Mara de vânt de vake, aprox Pânză, ulei x cm Amsterdam, Reachsmusey Zborul conectează caracteristicile caracteristice ale peisajului olandez tradițional de pe pânză În punctul în care se intersectează pământul, apa și cerul, există o moară de vânt; Această structură realizată de om pare fără milă dezbrăcată și neprotejată în fața forțelor naturii Această impresie este creată datorită faptului că moara este prezentată cu mai multe punct de vedere scăzut decât restul peisajului; Drept urmare, pare foarte scurtat și ușor înclinat înainte Și atât moara fără apărare înainte de elemente, deci umanitatea depinde de puterea lui Dumnezeu În momentul în care a fost transmis pe pânză, vântul a fost diminuat, iar barca cu pânze a înghețat netromblu pe apă calmă, dar cerul deasupra Acesta oferă o furtună apropiată, nori negri acoperă deja cerul, iar ultima rază a soarelui a căzut pe moară -tunetul se va rupe și ploaia se va vărsa O astfel de fixare a unei anumite stări a atmosferei ocupă un loc special în pictura peisajului olandez, iar zborul aduce această tehnică la punctul culminant Mainert Hobbema Alea în Middelharnis, Pânză, ulei , x cm Londra, Galeria Națională Dacă pictura zborului „moara de vânt lângă Vake” s-a transformat în personificarea imaginii morii, celebrul „alee din Middelharni-s” al studentului său Mendert Hobbema pare a fi chintesența aleii olandeze Poplarii chinuiți de vânturile plopului sunt greu de supraviețuit pe o câmpie largă și par să servească drept metaforă a dorinței unei persoane de a învăța acest lucru Pământ sever cu ajutorul rațiunii și al muncii grele Hobbema refuză în mod sfidător modelul diagonal, care a predominat de mai mulți ani în pictura peisajului olandez și revine în perspectiva centrală anterioară Aleea cu o secvență izbitoare împarte imaginea în două părți și merge spre oraș cu o linie complet dreaptă Privitorul este direct atras în lumea peisajului înfățișat, există sentimentul că se îndrepta spre oraș, fiind la nivelul trăsurii și va depăși în curând vânătorul cu câinele Această pânză diferă nu numai cu o soluție compozițională clară, ci în primul rând puritatea și transparența luminii care o umple Rembrandt Peisaj cu furtună, aprox Lemn, unt x cm Braunschweig, Muzeul Ducelui de Anton Ulrich Philips Konink Peisaj cu vedere la câmpie, pânză, ulei x cm Dresda, galerie de artă O platformă Lill în care sunt stabilite pânzele În literatura din secolul XVII și cărțile, emblema pânzei de lenjerie albă corespunde sufletelor castă ale sfinților Doar cei care trăiesc, respectiv și modest, pot ajunge la cer - această regulă creștină poate fi citită în acest sens, într -un simplu peisaj al orașului Peisajele Rembrandt sunt și mai pline de conținut moral ridicat decât munca zborului; Saturația lor semantică îi apropie de pictura istorică creștină Natura a servit, de asemenea, Rembrandt cu un mijloc de a transmite unele stări de spirit și stări ale sufletului Interesul său estetic pentru natura însăși a apărut mai târziu și, mai ales, exprimat în desene Cu toate acestea, o serie de zece tablouri peisaj au fost create de el relativ devreme, între și „Peisajul cu o furtună” (vezi S ) a fost scris de Rembrandt aproape în același timp cu „Samson’s Blinding”, unul dintre cele mai dramatice tablouri ale sale (vezi P ) Peisajul transmite jocul forțelor naturii atât de strălucitor încât privitorul vede în el o manifestare a puterii divine Capacitatea de a folosi metafore prelevate de la un artist modern al literaturii poate transforma peisajul într -o imagine religioasă Vagonul, situat la jumătatea drumului până la oraș construit pe munte, se apropie de pod peste cascadă Poate fi comparat cu un suflet neliniștit, dor de mântuire, care este întruchipată sub forma unui oraș luminos luminat în vârful muntelui În timp ce se îndreaptă acolo, sufletul ar trebui să lase în urmă lumea curajoasă (simbolizează cascada), iar apoi va câștiga mântuirea în „Ierusalimul ceresc” cu Hristos, al cărui simbol este podul Pictura peisajului a oferit posibilitățile largi pentru formarea conotației moralizante și a pictorilor istorici similari cu Philips Koninka sau Rubens Philips Konink Deci Clădirea este o formă neobișnuită a unui peisaj panoramic (vezi dreapta) Se pare că pe pământ totul este tăcut de frică atunci când elementele fac ravagii pe cer Această zonă ocupă mai mult de jumătate din pânză aici Konink refuză cu îndrăzneală tot ceea ce poate rămâne, în centru sau pe marginea imaginii Doar reflectarea norilor din râul care curge de -a lungul câmpiei este oarecum accentuată În ciuda prezenței pe pânza drumului care trece în prim -plan într -un unghi, câmpul vizual nu mai este închis cu o compoziție diagonală, ci este construit prin paralel, stratificat unul pe celălalt benzi orizontale care merg adânc în spațiu Aici până la - Peter Paul Rubens Peisaj de toamnă cu un blocaj de pereți în lumina dimineții, aprox lemn, unt x cm Londra, National Gallery Nink apelează la tradiția flamandă, dar refuză principiul perspectivei culorii Cu ajutorul distribuției exacte a punctelor ușoare și întunecate, înfățișează o câmpie largă care se deschide în toate direcțiile, creând o imagine integrală Rubens, care a scris o serie întreagă de peisaje, a adus și un omagiu modelului flamand În „peisajul său de toamnă, cu un blocaj de pereți în lumina de dimineață” (vezi dreapta), se deschide o privire extinsă dintr -un punct înalt al terenului; Orașul Mechelen este vizibil la orizont Spre deosebire de Koninka, Rubens construiește perspectiva cu ajutorul tonurilor maro, verzi și albastre, care dizolvă un studiu minuțios al luminii, transformându -se în nuanțe delicate Arborele înalt, stând în prim -plan în dreapta și închizând compoziția, a fost ulterior înregistrat de artist Rubens subliniază bogăția peisajului flamand încântător, pe care l -a văzut într -o dimineață clară de toamnă și revigorează scena cu câteva detalii narative Cu puțin timp înainte de crearea imaginii, artistul a achiziționat o moșie suburbană (în imaginea din stânga), în care a petrecut ultimii cinci ani din viață cu o tânără soție și în creștere în creștere familie Stăpânul s -a bucurat de o viață simplă departe de agitația orașului Rubens a idealizat în mod clar viața rurală, iar imaginea sa conține o serie de aluzii pe modelul pastoral clasic Viața în provincia flamandă este înfățișată de el, ca fiind Lost Arkady, paradisul pe pământ Rubens a scris ultima lucrare de peisaj pentru el însuși, iar această imagine a fost cel mai probabil în Castelul Zidurilor Pictorul de aici și -a exprimat sentimentele personale și afecțiunea profundă pentru acest loc de pe Pământ Doar acest lucru distinge deja peisajul său de panorama lui Koninka cu raționalitatea sa olandeză inerentă Pictorul de peisaj englez, John Constable, a simțit clar această dispoziție când a văzut un „peisaj de toamnă cu un castel de ziduri în lumina dimineții”, care a ajuns în Anglia la începutul secolului al XIX -lea El a admirat trăsăturile imaginii rubensiene, remarcând „aerul său proaspăt, de rouă și un sentiment de bucurie, decorarea peisajului plat și monoton al Flandrei” și a susținut că „nicio altă direcție în lucrarea lui Rubens nu ar putea concura cu peisajul - pictură de gen Artistul englez Joshua Reynold s -a plâns că pictorul de gen olandez Yang Walls și -a petrecut talentul pe subiectele sale nevrednice În opinia sa, stăpânul olandez ar putea deveni unul dintre cei mai mari reprezentanți ai picturii dacă nu și -ar fi petrecut puterea asupra „personajelor vulgare”, dar s -a dedicat „alegerii și transferului a ceea ce este mare și înălțat în natură” Scenele din viața de zi cu zi, care nu erau legate de comploturile istorice, mitologice sau biblice, au fost considerate perii nevrednice ale unui adevărat artist Și toate, deci, picturile de gen au fost foarte frecvente în pictura olandeză și populare în rândul rezidenților țării În timpul vieții lui Reynolds, în secolul XVIII, cel mai profund sens al acestor lucrări nu a fost complet realizat, înțelegerea lor inițială a fost recreată doar în ultimele decenii Aceste pânze se disting uneori prin temă deschisă și specifică, iar alteori sensul lor se dovedește a fi voalat Artiștii Harlem au fost primii care au încercat să prezinte scene de zi cu zi, ca și cum ar fi afișat timpul și mediul lor Billem Beytytyeva, din moștenirea cărora au fost păstrate doar zece lucrări, au predeterminat unele caracteristici ale picturii de gen olandeze Tema principală a operei sale a servit cel mai adesea ca imagine a unei „societăți distractive” Printre adepții Bay, acei Vega au fost artiști precum Peter Kodde, Bill Deister și Dirk Hals, fratele marelui portretist France Hals Pirches vesel au devenit deja un complot comun în secolul al XVI -lea în pictura Flandrei, dar întotdeauna ca o ilustrare a parcelelor biblice, cum ar fi chemarea lui Matei sau o parabolă despre fiul risipitor Personajele lor au purtat costume istorice adecvate și astfel au fost eliminate de realitate Billem Beytyeveg Societate amuzantă, aprox - Pânză, ulei , x , cm Budapesta, Muzeul de Arte Plastice Adrian Van Ostade Locuință țărănească, aprox lemn, unt x , cm Munchen, vechi pinakotek „Societatea distractivă” din Beatevega (a se vedea mai sus) arată atât de natural, ca și cum artistul tocmai s -ar fi apropiat de grup - patru tineri au fost distrași de o conversație plină de viață și s -au uitat înapoi la camera care a intrat în cameră Dar, de fapt, stăpânul a ridicat cu atenție și gânditor toate elementele imaginii, iar complotul care pare obișnuit este umplut imperceptibil de un sens profund Scena arată ca o imagine alegorică a celor cinci simțuri reprezentate de lucrurile obișnuite: vinul înseamnă un gust, o lumânare arzătoare - viziune, trabuc - miros, instrumente muzicale - auz și mâna unui bărbat așezat pe o mână feminină și o scrumiere Cu o cenușă aruncată - atingeți Mai mult, Beitiev descrie ceea ce se întâmplă dacă cineva este dat puterii sentimentelor, fără a controla acest lucru prin minte: patru tineri se dedau fără rafale în bucuriile pământești Dar și aici, există un mister O maimuță înseamnă păcat și senzualitate, instrumentele muzicale și un pumnal într -o scară sunt simboluri potențiale erotice, iar gestul unui om în verde este perfect pentru toată lumea astăzi O femeie cu guler de dantelă este o figură tradițională care întruchipează toate dorințele pământești Atributul său tradițional - Globul - este înlocuit cu o hartă aici Toți cei trei tineri urmează de bună voie invitația doamnei de a se preda bucuriilor pământești senzuale Întrebări despre ce semnificație este atașată lucrurilor obișnuite pot fi găsite în emblemă și în alte literaturi din pictorul modern, precum și în gravurile din tablouri, furnizate cu comentarii adecvate În plus față de figurile și reprezentanții arkadieni ai puterilor acestei lumi, țăranii obișnuiți au apărut și pe aceste pânze Această tradiție se întoarce la flamanda artistului Peter Bruegel Star- Adrian Brauver Gorky Drink, - Lemn, unt , x , cm Frankfurt, Institutul Shdedel Adrian Brauver Fumători, aprox Lemn, unt x , cm New York Metro-Museum Shem, care a înfățișat sărbătorile țărănești la mijlocul secolului al XVI -lea Se crede că Adrian Brauver a reînviat cu succes această tradiție la începutul secolului al XVII -lea El a influențat scârbii flamande și olandezi care au lucrat în genul țăran, de exemplu, Adrian Van Ostadea de la Harlem și David Teners de la Anvers Ajungând din North Flandra, și -a petrecut cinci din cei cincisprezece ani de muncă în Olanda, apoi s -a mutat la Anvers Lucrările sale au fost foarte apreciate și apreciate Mai multe lucrări ale acestui maestru au achiziționat Rubens și Rembrandt Percepția lucrărilor sale este un exemplu caracteristic al unei înțelegeri incorecte a picturii de gen olandeze în general Toată lumea părea evident că Browover însuși ar trebui să fie printre eroii tablourilor sale El ar putea chiar să-și scrie singur un obișnuit al dovlecei, personajul central al pânzei de la Muzeul Metro este considerat un autoportret al artistului Cu toate acestea, tablourile sale sunt întotdeauna proiectate cu atenție, iar alegerea locului și a complotului depinde în primul rând de motivele artistice Brauver și -a pictat picturile în atelier și nu printre vinovății Putea să facă schițe și schițe din natură, dar adesea reveniți la tipurile sale preferate, precum Peter Bruegel O calitate neobișnuit de înaltă a activității sale, o atitudine minuțioasă față de transferul situației, aplicarea exactă și deliberată a culorii vorbește împotriva ideilor despre Brau-Verel ca un Gilyak frivol, care era interesat doar de nuclee Genul țăran a servit adesea pentru a se distra de proștii care se comportă ca niște animale și a -și arăta imoralitățile Într -adevăr, până la urmă, aceste tablouri nu au fost dobândite de rezidenții din mediul rural, ci de burghierii decenți, care, atunci când s -au uitat la astfel de personaje nerezonabile, au fost plini de conștiința propriei culturi În același timp, astfel de parcele au servit ca un avertisment împotriva incontinenței sentimentelor și dorințelor Fumatul sau „beția de tutun” a fost considerată același păcat ca și consumul de alcool, jocul sau licența sexuală Adrian Van Ostadea arată cât de nevrednic devine comportamentul uman dacă se îngăduie cu alcoolul și fumatul (a se vedea stânga mai jos) Spre deosebire de el, Adrian Brivever înfățișează astfel de excese în primul rând pentru a ilustra emoțiile umane „Fumătorii” săi (a se vedea mai sus) pot fi considerați ca o alegorie a gustului, dar browserul pare a fi mai preocupat de imaginea diverselor reacții la o plăcere neobișnuită Personajele lui sunt Legă -le sentimentele Sunt înfățișate ca indivizi și nu ca tipuri generalizate care sunt inerente picturilor rămase Fiecare erou are propriile sale trăsături și caracter, permițându -i să -și exprime sentimentele Tema browserului este emoțiile umane pe care le transmite cu o abilitate unică Interesul său este axat pe expresiile persoanelor - trist, furios, vesel sau nemulțumit În pictura din Frankfurt „Băutură amară” (vezi deasupra stânga) artistul a înfățișat singura emoție umană: dezgust profund ca reacție la o băutură fără gust Nu există obiecte suplimentare, nici fundal, nici complot - această senzație Situația simplă inerentă straturilor inferioare ale societății a permis browserului să transmită în mod natural comportamentul uman Cetățenii din cele mai înalte clase sunt conectați prin restricții culturale și nu își pot arăta în mod liber emoțiile Grupurile de mai sus pe scara socială sunt deja lumea artistului Gerard Terborch din orașul Deventer Până la mijlocul secolului, el a dezvoltat un nou tip de pictură de gen, înfățișând adesea femei înstărite în ținute elegante și înconjurate de servitori În cele mai bune lucrări ale sale, Gerard Terborch nu scade niciodată la o simplă declarație; Sentimentele și gândurile personajelor sale permit întotdeauna o dublă interpretare Și dacă browover -ul înfățișează emoții bine definite, atunci gândurile „femeia care bea vin” sunt destul de misterioase Este clar doar că a primit o scrisoare și acum a pregătit provizii scrise pentru a răspunde Primirea scrisorilor și scrierea răspunsurilor la ele este un subiect preferat al olandezului Gerard Terborch Femeie care bea vin, - Pânză, ulei , x cm Frankfurt, Institutul Stedelian picturi de gen De obicei, în astfel de parcele, un indiciu nu este un indiciu de fapte amoroase În multe tablouri, acest lucru este indicat prin jocul de cărți cu un costum de chervon sau - ca aici - o imagine fără echivoc a unui pat cu un baldachin în fundal Cetățenii bogați au adoptat un joc din aristocrație în „Billets d’Amour” (mesaje de dragoste) și chiar consultanți care au dat sfaturi despre cum să formuleze indicii în scrisori de dragoste ѵ Cum să le răspundă Băutul vinului - de asemenea, un subiect care se repetă constant în pictura de gen - a fost considerată pur și simplu de neconceput pentru o femeie decentă Dacă o femeie iubește vinul, ea poate fi ușor sedusă Un alt semn fără ambiguitate este un decolteu scăzut Cu toate acestea, această tânără este îmbrăcată foarte modest Privitorul este atins de remușcarea ei evidentă Gerard înfățișează eroina imaginii sale cu simpatie și înțelegere că, la un anumit moment al vieții sale, fiecare persoană trece printr -un conflict similar între ispitele senzuale și motivul virtuos, alegerea finală pe care o va face această femeie, rămâne neclară În Olanda, existau reguli clare ale comportamentului unei femei În casele înstărite, ea a fost responsabilă pentru gospodărie și a monitorizat activitatea slujitorilor Majoritatea femeilor și -au văzut datoria morală în acest sens La urma urmei, casa exemplară, până la urmă, a mărturisit caracterul aproximativ al amantei sale Multe tablouri arată că în casă totul este întors cu susul în jos dacă își neglijează îndatoririle În plus, femeia a avut încredere prin creșterea și predarea copiilor Peter de Hooch a înfățișat o tânără mamă care probabil a terminat să -și hrănească copilul și acum își dă corsetul (vezi mai jos) Cu toate acestea, în familii prospere, femeile au hrănit rar copii cu pieptul Popularul scriitor Jacob Katya, ale cărui cărți au dat sfaturi reprezentanților clasei de mijloc despre comportamentul de aderare în toate tipurile de situații, a recomandat: „Cel care eclozează copilul este doar o jumătate de mamă, dar dacă îl hrănește, atunci ea este o adevărată mamă " Se credea că calitățile morale și intelectuale sunt transmise copilului cu laptele mamei Peter de Hookh atinge un sentiment special de profunzime în tablourile sale, înfățișând perspectiva, care se deschide din fața casei spre camerele din spate, creând impresia că intră în spațiul locuinței și nu sunt într -un loc incert al camera Lumina nu provine dintr -o sursă abstractă, ci se revarsă prin fereastră cu lumina soarelui luminos; Artistul își transmite cu exactitate distribuția în diferite părți ale interiorului Aceste tendințe au fost continuate de Jan Verner, care a urcat pictura de gen olandeză la cel mai înalt nivel Acest artist, care a locuit în Delft, a lăsat în urmă aproape cel puțin treizeci de lucrări, dar printre numărul imens de tablouri scrise în secolul al XVII -lea, ies în evidență ca pietre prețioase Stăpânul a lucrat foarte încet și cu atenție, deoarece independența financiară i -a permis acest lucru Dar pictori precum Van Goyen, care a primit puțin pentru picturile lor, au trebuit să scrie mult și să -și câștige repede viața Scriitorul s -a căsătorit cu o femeie înstărită și a moștenit taverna de la părinții săi În plus, el a primit sprijin regulat de la un colecționar Delft, iar până în anii , prețul tablourilor sale a crescut destul de mare Jan Vermer a început ca pictor istoric, dar a apelat curând la pictura de gen Peter de Hooch, care era cu trei ani mai mare decât Werner, a încurajat un tânăr artist să creeze scene pline de aer în interioare cu multe camere și libertate de mișcare pentru personaje, în timp ce tema de dragoste din opera lui Werner se întoarce la Gerard Terborch, cu care el el vorbit Pe pânză „Fata cu un pahar de vin” (vezi mai sus, mai sus) Ver-Merus condamnă pasiunile umane, apelând la moderație: omul din fundal se degajează în mod dezinteresat în fumatul de tutun, în timp ce prietenul său, care este mai aproape de Privitorul, complet concentrat pe o tânără atrăgătoare - unde este vinul, există dragoste O figură înfățișată pe o fereastră de vitralie, întruchipată Peter de Hooch Interior, aprox - Pânză, ulei x cm Berlin, muzee de stat Jan Vermer Fată cu un pahar de vin, aprox Pânză, ulei x cm Braunschweig, Muzeul Ducelui de Anton Ulrich Apelează la un apel pentru moderație Un strămoș strict cu reproș privește fabulele frivole dintr -un portret atârnat pe perete De mai multe ori, s -a presupus că imaginea înfățișează o scenă a seducției unei femei Cu toate acestea, decolteul scăzut al rochiei sale, culoarea roșie seducătoare a țesăturii și, în sfârșit, indiferența ei evidentă față de fan și aspectul conspirativ, pe care îl direcționează către privitor, arată clar că această tânără deține situația Nu o seduce - ea seduce bărbații De la sfârșitul anilor , confirmările au scris aproape exclusiv scene interioare în care fereastra este întotdeauna pe stânga și lumina strălucitoare se revarsă prin ea Evident, el a ales acest model datorită faptului că ea i -a oferit cea mai bună oportunitate de a studia și imagina acțiunea luminii pentru a percepe privitorul spațiului și obiectelor plasate în el Pentru un test mai precis al influenței luminii asupra obiectelor, el a folosit uneori un s-s-soB, a cărui utilizare este vizibilă în strălucire strălucitoare caracteristică în tablouri Impresionistii francezi au reparat un werner, atrăgându -i cu interesul lor pentru efectele de iluminat Modul subtil de pictură de către artistul Delft a apărut sub influența lui Gerard Dow, fondatorul Școlii Leiden de scrisori subțiri, la care, pe lângă elevul său Franța M Iris, există artiști precum Gabrielle Metsu și Gottfried Shalken Dow a fost renumit pentru o minunată tehnică colorată subtilă, care, potrivit contemporanilor, se apropia adesea de smalț în netezimea sa Se știe că atunci când lucra la imagine, a folosit o lupă și a tras țesătura peste șevalet, astfel încât nu un singur praf să stea pe un strat de vopsea Între și de ani de Dow a fost unul dintre primii studenți ai Rembrandt Dar dacă profesorul său a abandonat curând modul de scriere lină, atunci instituția de învățământ preșcolar a dezvoltat -o în continuare, creând propria sa manieră de „scrisoare subtilă” Gerard Dow aparținea celor mai la modă și extrem de plătiți artiști din Olanda În reputația sa, el a depășit -o mult pe Rembrandt, iar munca sa a fost aprobată de clasiciști După restaurarea Stuarts în , statele generale, care doreau să -l potolească pe regele Charles al II -lea, i -au oferit mai multe lucrări prețioase de artă și o serie de tablouri, inclusiv pânza „Tânăra” Dow (vezi P ), ceea ce confirmă starea ridicată a artistului în această perioadă Acesta întruchipează legăturile de atașament între o mamă tânără și copiii ei stând într -o locuință modestă Această capodoperă a „scrierii subtile” a fost un simbol autentic al maternității; Multe detalii despre tablouri au un sens simbolic special În orașul Universității Leiden, cu procentul său mare de rezidenți educați, picturile cu conținut criptat sau structură complexă a compoziției au stârnit un interes particular Astfel de mesaje codificate sunt caracteristice operei artistului Leiden Yana Wall, ale căror tablouri dedicate vieții de zi cu zi țărănești sunt de fapt tratate reale despre Jan Vermer O servitoare cu un ulcior de lapte, aprox - Pânză, ulei , x cm Amsterdam, Reachsmusey Această imagine a unei servitoare simple nu diferă prin conținut complex sau indicii simbolice Atrage atenția privitorului odată cu apariția unei tinere și concentrarea cu care este angajată în afacerea ei Starea de spirit este capturată pe pânză, nu pe complot Artistul subliniază vitalitatea într -o tânără servitoare sub cadrul decenței prin faptul că figura ei umple cea mai mare parte a compoziției Actele energice și uscate ale vertramei creează suprafața în relief a pânzei, ceea ce oferă sculptura imaginii Dar, în același timp, imaginea este pătrunsă O senzație atemporală, de parcă turnarea laptelui nu se va termina niciodată Dacă în imaginea unei servitoare, cufundată în preocupările de zi cu zi, pământești, Ver-Mero subliniază massivitatea fizică, atunci aspectul fragil și trăsăturile subtile ale „femeii care deține cântarul” (vezi dreapta) îi oferă o asemănare cu Madonna (este a presupus că acesta este un portret al soției lui Werner, dându -i naștere paisprezece copii) Înfățișarea ocupă, fără îndoială, un statut social ridicat, subliniat de culoarea subtilă a imaginii Dar, în același timp, eroinele ambelor tablouri, complet absorbite în clasele lor, Lou Urmărește pacea și armonia - atât o servitoare, cât și un aristocrat elegant Ea deține atât de încrezător și cu exactitate cântarul, încât gestul ei dobândește o valoare mai mare și chiar provoacă asociații cu scena ultimei judecăți, care este înfățișată în fundal Datorită multor elemente simbolice, această imagine a fost întotdeauna percepută ca o alegorie și a dat naștere unei abundențe de diverse interpretări: perlele, de exemplu, au fost considerate o ispită a luxului de zi cu zi sau ca un indiciu de puritate virgină Cu toate acestea, femeia nu cântărește nimic; Cantarul este gol A ei Jan Vermer O femeie care ține cântarul, aprox Pânză, ulei , x cm Washington, National Gallery Acțiunile sunt exclusiv simbolice și răsună cu o oglindă care atârnă pe peretele din stânga și personifică cunoașterea de sine În același timp, poate fi considerat un indiciu de narcisism și vanitate - ca bijuteriile de pe masă Judecata de ultimă oră amintește că trebuie să vă amintiți mortalitatea ființei umane și lupta împotriva ispitelor lumești Ocupația unei femei este, de asemenea, corelată cu declarațiile lui Ignatie Loyola Scriitorul, care a luat credința soției sale după căsătorie - catolicism, a menținut contacte cu iezuiții IG Naniy i -a sfătuit pe credincioși să -și cântărească păcatele, imaginându -se în fața judecății superioare: „Trebuie să devin ca scalele și să urmez calea care duce la gloria și măreția Domnului nostru și la mântuirea sufletului meu” De fapt, tema principală a imaginii poate fi considerată ideea echilibrului; Poziția uniformă a cântarului este doar un simbol al acestui lucru, în timp ce natura compoziției și starea emoțională a unei tinere ilustrează direct această stare dorită Ambele tablouri sunt de asemenea notabile pentru diverse interpretări ale luminii: prima Atrage ochiul cu o combinație armonioasă de albastru și galben, care era renumit pentru Vermer; În altul, el refuză accentele de culoare și creează o tensiune între lumină și întuneric Fața și mâinile unei tinere tu Ei trec de la întuneric multiplu, ca și cum ar fi scăldat în lumină și încadrați de un ton alb pur Această tehnică erodează contururile, le înconjoară cu asemănarea cu „aura” Efecte similare ale luminii pot fi observate după imaginea unei servitoare, în special pe mâinile ei Subiecte de moralitate (vezi S - ) Cu toate acestea, pereții și -au furnizat aproape întotdeauna tablourile cu comentarii pentru a atrage atenția asupra sensului lor intern El a trebuit chiar să asculte acuzațiile împotriva lui că nu este artist, ci un scriitor, deoarece nu are încredere în peria lui Spre deosebire de Dow, pereții nu puteau trăi cu taxe primite din vânzarea tablourilor sale Ca sursă suplimentară de venit, a păstrat o fabrică de bere în Delft, iar în a primit permisiunea de a aranja o tavernă la casa lui Leiden Ca în cazul unui browser (și la fel de nedrept), oamenii au făcut picturile artistului o concluzie despre caracterul brut al lui O astfel de judecată nefavorabilă este cu greu în concordanță cu poziția stăpânului - proprietarul mai multor unități solide, care au participat la activitățile cercului profesional al retorilor Pereții și -au pictat picturile în Leeden, dar a trăit mult timp în Harlem, Delphte și Haga, unde s -a întâlnit cu viitoarea sa soție, fiica pictorului peisaj Jan Van Goyen În anii , el a scris pânze de format mare care i-au întruchipat părerile asupra lumii În filmul „Viața omenirii” (vezi mai sus), el extinde literalmente perdelele și deschide privitorul cu o privire asupra etapei vieții Oamenii înfățișați aici își urmează motivele: unii se uită într -un pahar, alții se răsfăță la jocuri de noroc, iar alții le place să flirteze Tema imaginii devine evidentă atunci când privim multe stridii care sunt servite, mâncate, iar chiuvetele lor sunt apoi aruncate oriunde Oyst- Gerarddou Tânăr Mat, Lemn, unt , x , cm Gaaga, Mauritzheis Impozitul a fost considerat un instrument stimulant și, prin urmare, rolul lor în kar -tin - de a personifica dorințele carnale nestăpânite Nu este observat de nimeni din tavernă, băiatul privește ceea ce se întâmplă în decalajul dintre scândurile de tavan și lasă bule de săpun, considerate în mod tradițional un simbol al mortalității Ceasul atârnat pe peretele din spate este clar vizibil Pereții nu ridică un deget, ca un profesor, nu moralizează, ci face o concluzie simpatică că ființele umane cad inevitabil într -o capcană a pasiunilor lor, deoarece viața lor este foarte scurtă Simpatia părții pământești, impulsive a naturii umane, notează și opera artistului flamand Jacob Jordans, care a influențat Yana Zidul În - , Iordania a decorat reședința de vară a lui Statgalter Hayes Tenbosh, lângă Haga, cu un ciclu extins de tablouri Acest lucru a devenit posibil numai după încheierea lumii Westfalian, deoarece artistul a fost protestant Splendoarea picturilor sale a fost apreciată în special în cercurile aristocratice Cu toate acestea, trebuie menționat că maiestatea și tehnica virtuoasă caracteristică a artistului sunt într -un contrast puternic cu subiectele descrise de el În filmul „The King Drinks” (vezi din dreapta jos), splendoarea bijuteriilor din aur, ustensile de lux și haine de catifea creează impresia festivităților într -o societate nobilă Cu o privire mai atentă, observați că personajele imaginii sunt persoane nepoliticoase și necurate, iar colecția lor este distrasă și rampantă Aceasta este ziua regelui Beaver, care face față cu Flandra în sărbătoarea epifaniei Imaginea lui Jordans, dedicată acestui eveniment, a fost atât de populară încât atelierul artistului a completat o serie de opțiuni pentru acest complot Regele a devenit regele care l -a găsit pe Bob, copt într -o bucată de pâine După aceea, a fost numit proprietarul sărbătorii și a condus divertisment Imaginea arată momentul în care regele ridică paharul, iar întreaga companie strigă cu entuziasm „The King Drinks” Regele distribuie rolurile dintre alți participanți la Pirushka Regina, distileria, Minstrel, Doctorul și Jester -ul au scos deja note cu rolurile indicate pe ele, iar două dintre ele sunt încă întinse pe podea pe prim -plan Modelul figurii regelui Jordans a fost vechiul său profesor Adam Van North, cu care artistul a menținut relații de prietenie În ciuda simpatiei evidente pentru eroi și clasele lor, s -a manifestat nu atât în ​​caracteristica exactă a indivizilor, cât în ​​harul frotiului și un studiu amănunțit al detaliilor, Iordania, ca cetățean conștient, este preocupat în principal de moderație Inscripția de pe sulul din partea de sus scrie: „Nu există nimeni mai nebun” Fața unei satiri râsete este vizibilă peste acest dictum, încadrând vița, simbolizând patronatul Bahus către participanții la Pirushka Rubens în „Be Drunk Boe” afectează și același subiect (vezi P ) Dar dacă Rubens înfățișează o figură mitologică, atunci Iordania ilustrează consecințele exceselor sub forma unei scene de gen cu oameni din cercul său, în care contemporanii s -ar putea recunoaște Jan Walls Viața omenirii, Pânză, ulei , x cm Gaaga, Mauritzheis Punctele slabe umane au fost descrise în picturile de gen cu o simpatie considerabilă Autorii lor au împărtășit dragostea concetățenilor lor pentru viață și plăcere, deși Biserica a chemat constant turma la moderație, minte și disciplină A pronunța prin râs, adevărul, așa cum s -a recomandat umanistul calvinist și popularul scriitor Jacob Katya, a fost inerentă în multe pânze de gen Într -o anumită măsură, picturile de gen au servit și pentru formarea de abilități sociale Dar dacă predicarea morală este pictată în tonuri mai ridicate, atunci picturile în sine sunt pline de ispită constantă de a ceda la plăcerile senzuale Și cu cât artistul a înfățișat mai seducător diverse ispite în tablouri, cu atât a fost mai apreciat în Olanda O astfel de ambiguitate deliberată este farmecul picturilor de gen * K g ”і ^ j k * ■, h I Jacob Jordan Regele bea, până la Pânză, ulei x cm Viena, muzeul de artă Jan Bruegel Gust alegory, Lemn, unt x cm Madrid, Prado natură moartă Contradicția dintre senzualitatea seducătoare și conținutul moralizant este caracteristică nu numai pentru picturile de gen, ci și pentru multe vieți încă create în Olanda Ca urmare a creșterii comerțului și a diversității bunurilor agricole și industriale, cercul obișnuit de obiecte înconjurat de o persoană s -a extins semnificativ, iar acest lucru a avut un impact imens asupra oamenilor Aceiași artiști inspirați să creeze vieți liniștite care înfățișează astfel de bunuri și produse În Flandra, astfel de lucrări au apărut oarecum mai devreme, dar primele vieți complete cu drepturi complete au fost create în jurul anului Imaginea subiectelor seculare similare peisajelor și scenelor de gen s -a născut inițial sub acoperirea picturii istorice Imaginea pictorului flamand Petru Artsen este dedicată complotului Evangheliei despre vizita de Hristos a Casei Mariei și Martha (vezi partea dreaptă jos) Scena în sine este jucată în fundal, în timp ce partea din față este compoziția dintr -o bucată mare de carne, rulote de pâine, flori și alte obiecte Cu toate acestea, complotul de aici servește ca un pretext nu numai pentru a introduce în Imaginea unei vieți de bucătărie, dar și pentru contrastul Vita Activa (viața activă) și Vita contemplativa (viață contemplativă), între Martha, legată de lumea pământească și Maria, dedicată Cuvântului lui Dumnezeu Cu toate acestea, interpretarea moralizantă este ascunsă în spatele prezenței lucrurilor lumești care ocupă întregul prim plan Lifurile nemișcate independente sub formă de scene de bucătărie și de piață sau mese care se rup din vase au fost, de asemenea, prezente în pânzele istorice Jan Brueghel a combinat aceste forme timpurii de viață într -o „alegorie a gustului” magnifică (a se vedea mai sus) - parte a ciclului a cinci tablouri care ilustrează organele simțurilor sub formă de alegorii Aici, Brueghel a colectat tot ceea ce emoționează un sentiment de gust, dar nu este încă gata să se despartă de personificarea ca o formă clasică de alegorie: o femeie întruchipează un sentiment de gust Într -o viață nemișcată reală - ca într -o imagine de gen - diverse sentimente sunt reprezentate de obiectele în sine, de exemplu, instrumentele muzicale indică auz, flori - miros și produse alimentare - gust La sfârșitul secolelor, artiștii Anvers, precum Osia Bert și Clara Peter, au creat formele timpurii ale așa-numitei „lo- Peter Artsen Hristos House of Maria și Martha, Lemn, unt x , cm Viena, arta și muzeul istoric Clara Peter Natură moartă cu flori și ochelari de aur, Lemn, unt , x cm Karlsruhe, galerie de artă Tabelul cu întârziere ", un tip special de viață nemișcată care s -a schimbat și dezvoltat în următoarele decenii Această categorie include, de asemenea, vieți reprezentative Aranjat în case prospere și lângă ea Au fost plasate diverse delicatese Cu toate acestea, încă încă În Clara Peter (vezi Dreptul), nu este doar o reproducere exactă a unui astfel de tabel; este scrisă în conformitate cu propriile sale reguli a imaginii Acest lucru se manifestă, în special, în fiecare dintre proeminențele de relief, se reflectă artistul însuși Stând la șevalet cu o perie și o paletă Ca în peisajele flamande, a fost ales un punct de vedere înalt aici, iar linia orizontului corespunde suprafeței tabelului, care abia se observă înainte Acest lucru vă permite să vedeți clar fiecare dintre obiecte Sunt plasate în acest fel, în acest fel că aproape că nu se blochează reciproc Opera lui Clara Peter cade în a doua deceniu a XVII VE ka; A lucrat la Haga și Amsterdam, unde a avut un efect vizibil asupra dezvoltării vieții statului; Folosind o astfel de schemă, artiștii Harlem Floris Van Scoten, Floris Van Dyck și clasa Gilis au pictat și picturi „mic dejun” Cu toate acestea, la începutul anilor , tehnicile compoziției s -au schimbat Clasa Billem Heda și Peter Class au abandonat un punct de vedere înalt și au început să plaseze obiecte de -a lungul unei linii diagonale alungite care se ridică de la stânga la dreapta și reînvie structura statică a imaginii Utilizarea inovatoare a diagonalei în pictura peisajului, care poate fi atribuită și descoperirilor lui Harlem Masters, a fost, de asemenea, adoptată de artiști care au scris Stray Lifes În lucrarea sa din Dresda, clasa Billem Heda lasă cu curaj o parte semnificativă a pânzei incompletă, creând în același timp o compoziție armonioasă Spre deosebire de tabelul „expoziției”, Clara Peter, obiectele nu par special plasate aici Mai degrabă, apare o impresie Că cineva a terminat micul dejun în grabă, încât a rupt un pahar de vin Cu toate acestea, totul din imagine este atent gândit și semnificativ Viața nemișcată Harlem din - este caracterizată de monocrom aproape complet, cu utilizarea moale a nuanțelor de maro Verde și gri; Fenomenul care provoacă asociații cu peisajele „pământești” ale lui Jan Van Goyen O astfel de tehnică necesită abilitatea specială a artistului în transmiterea texturii diferitelor obiecte - un bol de argint, un vas de sticlă, un vas de staniu Timp de câteva decenii, Heda a folosit imaginile minate schimbate ale acelorași lucruri în tablourile sale, care, cu toate acestea, au fost selectate atât de atent încât au oferit o mare varietate de materiale care reprezentau o sursă de interes inepuizabilă pentru artist Cu toate acestea, alegerea obiectelor depindea și de valoarea lor semantică superioară, din nou destinată să transmită privitorului o anumită morală Ca și în pictura de gen și peisaj, un nivel similar de interpretări ar putea fi mai mult sau mai puțin complicat Conținutul moralizant al așa-numitului încă Baltazar van der AST Coș de fructe, aprox Berlin, muzee de stat Clasa Billem Heda Micul dejun cu Blackberry Pie, Lemn, unt x cm Galeria de artă Dresden Opus în partea de sus: Peter Class Suet Fuss, Pânză, ulei , x cm Gaaga, Mauritzheis Opus mai jos: Maestru Leiden Natură moartă cu cărți, aprox Lemn, unt x , cm Munchen, Old Pinakotek Mortov Vanitas (Vanity Bustles) este destul de lipsit de ambiguitate și amintește privitorului de mortalitatea tuturor De exemplu Peter Class conectează în același timp patru elemente populare în tipul Vanitas - Ceas de buzunar, craniu, un pahar inversat și o lampă stinsă (vezi S , de mai sus) Dorința de cunoaștere, prezentată de o carte, diverse lucrări și un stilou de gâscă, este comparată cu înțelepciunea divină nesfârșită, lângă care eforturile umane par zadarnice și sigure În orașul Universității Leiden, s -au creat viață specială „carte”, care au reprezentat o abundență de materiale de lectură (a se vedeaChiar mai jos) Este uimitor faptul că în , Barnabi Rich a numit cărțile una dintre „cele mai mari boli ale lumii noastre, care nu este capabilă Pentru a revizui un exces de prostii inutile, în fiecare zi, din ce în ce mai mult, a înfundat -o ”Cărțile despre vieți nemișcate se destramă adesea și este clar că hârtia va fi presărată în curând Toate cunoștințele sunt neglijabile în fața Braziness of the World Astfel, școlari, școlari ar trebui să -și amintească limitele afirmațiilor lor intelectuale În multe vieți încă ale hristologice Interpretarea lucrurilor pământești continuă, ca în Evul Mediu, să aibă un efect vizibil asupra conținutului imaginii Sau închinarea, pe care florile, fructele, animalele sau insectele nu ar extinde evenimentul în limba simbolurilor În acest context "Baltazar van der Asta (vezi stânga) poate fi percepută ca o ciocnire între bine și rău, moarte și mântuire În cazul în care fructele încep să putrezească, petele se disting în mod clar, în jurul cărora zboară muștele, molii și libelule Insectele sunt adesea asociate forțele răului Au văzut creațiile diavolului Sunt opuse simbolurilor mântuirii - șopârlele, pentru că ele sunt Dump Zhu (se credea că șopârlele trăiesc mai multe vieți); Apple se corelează cu Hristos care a preluat păcatul original al omenirii, iar grupurile de struguri sunt interpretate ca discipolii lui Hristos, care s -au numit „vin adevărat” Unele vieți nemișcate au devenit o formă de inițiative religioase: în imaginea lui Simon Lutticheis, mai multe obiecte au fost plasate într -o nișă, în care sunt adesea plasate imagini cu sfinți sau alte închinări, deoarece arcul era considerat ca un atribut al divinului Vinul și pâinea din imagine sunt o seară secretă Piciorul paharului este făcut cu pricepere sub forma unui șarpe - amintind păcatul inițial, răscumpărat de Hristos Au fost multe tipuri speciale de vieți nemișcate cu cărți, pește, păsări, joc, ustensile de bucătărie sau flori; Gustul și cererea pentru astfel de pânze s -au schimbat din oraș în oraș Lifes -urile de flori au fost create de artiști în multe locuri, începând cu Boshert Ambrosia în Utrecht și Yana Bruegel din Anvers și Bruxelles Ca și imagini cu mese acoperite, un buchet de flori scrise de Bruegel (vezi S , mai sus) poate părea văzută accidental De fapt, florile sunt la o astfel de înălțime, încât tulpinile lor nu ar ajunge niciodată în fundul vazei Pentru a arăta cât mai multe culori, Bruegel ar trebui să le expună la suprafață, dar stăpânul reușește totuși să obțină iluzia unui buchet rotund Se dovedește un aranjament atât de priceput de plante foarte mici și mari, încât se pare că o lume întreagă de flori s -a adunat aici De fapt, aceste flori nu ar fi niciodată în aceeași vază, deoarece înfloresc în perioade diferite ale anului: bujori și irisuri, lalele și trandafirii, cuișoarele și anemonele, crini și narcise Brueghel a scris flori direct din natură, fără schițe preliminare În consecință, a avut mult timp pentru o imagine, pentru că nu putea desena decât acele flori care înfloreau la un moment dat „Cât de dureros să scriu totul din natură”, s -a plâns el, „în acest timp am putut termina două picturi peisaj ” împotriva: Bill Kalf Natură moartă cu o ceașcă de la Nautilus Shell, Pânză, ulei x cm Madrid, colecție Țesut-boremis Jan Davide de Hem Natură moartă cu fructe și homari, aprox - Pânză, ulei x cm Berlin, muzee de stat Dacă în al doilea sfert al secolului secol simplu, vieți încă cu mai multe obiecte și o paletă modestă a predominat, atunci mai târziu bogăția în creștere și influența burghilor și -au sporit dorința de a se declara Noua generație deja fără nicio reținere și -a arătat comorile și a imitat un stil de viață aristocratic În acest moment, au apărut vieți reprezentative Jan Davide de Hem a lucrat la început la Utrecht și Leiden, dar în s -a mutat la Anvers, unde a găsit mulți clienți doritori ai muncii sale Cu toate acestea, el a continuat să mențină contactele cu Republica, influențând abras Hama van Beyeren și alți artiști Culoarea strălucitoare a lui He Hem și abilitățile tehnologiei pitorești dobândite de el în Leiden și -au făcut realizările în domeniul vieții nemișcate Spre deosebire de factura HEM, vițelul s -a limitat la un număr mic de obiecte, de obicei de o calitate excelentă pe care a folosit -o constant, creând diverse opțiuni pentru vieți liniștite Valoarea acestor elemente a corespuns valorii picturilor sale A atins noi înălțimi în transmiterea unei varietăți de texturi de suprafață: se pare că puteți atinge suprafața poroasă a lămâiei sau simți frigul și fragilitatea porțelanului chinezesc Mama -o -of -pearl stratul chiuvetei Nautilus este transparent, iar sticla este atât de subțire încât o simți fragilitate Dar aici, alegerea și locația obiectelor au fost clar determinate nu prin considerente ale esteticii De exemplu, lămâia și vinul afișat pe multe vieți liniștite reprezintă caracteristicile opuse ale dulciului și acrului Uneori, lămâia chiar se potrivește într -un pahar de vin, întruchipând ideea de a combina elemente contrastante Toate acestea se corelează cu calitățile umane și prezintă astfel o lecție de viață Vițelul face ca obiectele să strălucească în întuneric profund cu luminozitatea pietrelor prețioase; Ulterior, acești artiști au urmat această abilitate O rază strălucitoare de lumină trece prin decalajul dintre perdele și luminează lucruri care, se pare, într -o clipă se pot scufunda într -un întuneric complet Jan Bruegel Buchet de flori, Cupru, ulei x cm Milano, Ambrosiana Pinakothek Samuel van Hogststeen Still Nill Life, - Canvas, ulei x cm karlsruhe, galerie de artă împotriva: Franța Sneuders Natură moartă cu pasăre și joc, Pânză, ulei x cm Köln, Muzeul Valraf-Rikhartz A turnat joc cu oameni care trăiau în bunurile lor Astfel de vieți de lux încă le -au îndeplinit cele mai capricioase cerințe ale curții sau nobili nobili, au decorat pereții sălilor, galeriilor sau caselor de vânătoare Cu toate acestea, obiectele de lux au fost aproape tot ceea ce a fost înfățișat pe viața olandeză și mai ales, delicatese precum lămâie, plăcinte, pâine albă, carne, stridii, homari și vin Chiar și mâncărurile și vasele de staniu au fost considerate valoroase, deoarece majoritatea populației foloseau scânduri și boluri din lemn Acesta este motivul pentru care viețile încă au înfățișat seducția rasei umane cu lucruri de lux și farmece pământești Au contrastat întotdeauna amintirile mortalității Ambele concepte au fost unite în culori Au fost considerați întruchiparea frumuseții, dar, în același timp, nu au trăit mult timp, demonstrând astfel natura tranzitorie a ispitelor pământești „De ce te uiți la floarea care crește în fața ta/ și totuși sub stăpânirea soarelui se estompează prea repede?/ Uită -te doar la cuvântul lui Dumnezeu, înflorește pentru totdeauna / și ce rămâne din restul restului lumea?Nimic, „Inscripția de pe o placă de cupru pe una dintre viețile StillBuigel Not a scris clientului său, Cardinalul Milanului Borromeo - Poate că nu am scris niciodată atât de multe culori rare și diverse, cu o asemenea grijă înainte Printre flori, am înfățișat o bijuterie cu medalii handmade și rarități de peste mări Îți ofer harul tău Multe dintre florile înfățișate au fost aduse recent din țări îndepărtate și în acei ani au fost considerați o raritate Cultivarea lor a fost considerată de mult timp privilegiul aristocraților Și lalelele nepretențioase au devenit curând obiectul investițiilor în Olanda și mulți au încercat să câștige pe ele În anii , lalele era un simbol al luxului Soiurile sale neobișnuite au atins un preț neobișnuit de mare Cel mai apreciat varietate „Semper Augustus” cu dungi albe și vene roșii pe frunze; O ceapă a fost uneori vândută pentru o mie de bresle, iar în perioada înalte a unei „manie de lalele”, a trecut de la mână la mână pentru patru mii de bresle în numerar Rețineți că căruciorul cu câțiva cai costă două mii de bresle În - , a venit o criză în această zonă, care a stricat mulți, iar printre ei pictori de peisaj Yana Van Goyen Marele Consiliu din Olanda, până la urmă, a pus capăt emoției, anunțând toate tranzacțiile încheiate după Flori, similare cu cele descrise în tablouri, puțini își puteau permite Vânătoarea de trofee din viața nemișcată Frances Sneuders (vezi dreapta) indică și cercuri aristocratice, deoarece vânătoarea a fost privilegiul nobilimii, care apoi a fost Pentru a judeca dacă florile din frumusețe sunt pietre de aur și prețioase ”Jan Brueghel înfățișa flori cu mare îndemânare și fiabilitate extremă; asemănarea lor cu realitatea este izbitoare: se pare că plantele pot fi atinse și parfumate Plăcerea preciziei în transferul de transfer al transferului Natura este caracteristică tuturor genurilor picturii olandeze, dar viața nemișcată specială este impresionată de sentimentul de iluzie completă Artiști olandezi au urmat pe urmele a doi artiști antici - Parrasia și Zevksis, care, potrivit lui Pliny, au încercat să depășească fiecare fiecare altele în capacitatea de a crea imagini iluzorii Zevxis a scris strugurii atât de convingător, încât păsările l -au ciugulit, dar apoi a trebuit să recunoască campionatul lui Parrasius când a încercat să împingă perdeaua care să închidă munca acestuia din urmă și s -a dovedit a fi desenată Tehnici iluzioniste similare au fost adesea găsite în pictura olandeză: ușile, ferestrele și ușile bufet par deschise, unghiile se lipesc de pereții pe care atârnă diverse obiecte Samuel van Hogststeen, student al Rembrandt, a găsit, de asemenea, plăcere în crearea iluziilor și a obținut abilități înalte Cu toate acestea, a văzut în acest tip de tablouri doar un joc; Principala vocație a artistului, în opinia sa, a fost pictura istorică, deoarece a necesitat inventio (ingeniozitate) și nu doar imitatio (imitație) Dar a obținut succesul în principal datorită „trucurilor” El însuși a primit o medalie onorifică de la împăratul casei Habsburg pentru succes în crearea unor astfel de tablouri Acum păstrat în Karlsruhe, un nivel de viață nemișcat (vezi mai jos) este plin de indicii ale vieții acestui artist și este un fel de dovezi ale lucrării sale neobosite asupra tehnicii sale pitorești simbolizează viziunea și asupra abilității scriitorului-aceasta este ceea ce este ceea ce este ceea ce este ceea ce este Sunt indicate obiectele scrise și două dintre piesele sale, în timp ce crestele apelează la eficientizarea gândurilor Stăpânul se mândrește deschis cu talentele sale, plasând acolo un lanț de onoare de aur acordat împăratului și o poezie care conține laudă: „Tu, care se îndoiește de faptul că Zeusisul mâinii/ păsărilor ai înșelat clustatura de struguri, că o dispută nobilă îl poate priva abilitate,/ plonjând -o cu o perie mai pricepută,/ vino să privești Hogstraten! Domnul tuturor lumilor/ va cădea în aceeași greșeală din cauza acestei abilități pricepute " Între Olanda și Italia: Germania în secolul XVII „Și aici suntem complet devastați! Mulțimi de răufăcători nerușinați, țevi, țevi, Pistolele se zvâcnesc, săbiile sunt inundate de sânge Fără forță, fără pâine, fără muncă În focul satelor, certarea templelor, oamenii îmbrățișați de groază, sunt lipsiți de onoarea Fecioarelor noastre Oriunde te uiți - foame, foc și moarte, Iar spiritul și mintea noastră sunt constrânse de groază "Războiul de treizeci și ani a izbucnit în principal în Germania Poezia lui Andreas Griffyus" Lacrimile patriei ", scrisă în , ilustrează starea unei țări distruse După lumea vestfală din , a doua jumătate a secolului a trecut pentru a depăși consecințele unui dezastru militar Arta a fost reînviată foarte lent și numai în epoca Barocii târzii și Rococo Germania a supraviețuit renașterii culturii În special, în sudul Germaniei și Austriei, artiști precum Johann Mikhael Rottmair, Kos-Mas Masa Azam, Johann Baptist Zimmermana și Franz Anton Maul-Perch și-au creat propriile semnături și bolți, diferite de cele folosite la Rome Artiști din Germania au lucrat în secolul al XVII -lea în diferite țări ale Europei Joachim von Zandrart și -a adunat bio -ul Grafic în cartea sa „Academia Germană de Arte Plastice de Arhitectură, Sculptură și Pictură” ( ) În patria lor, desigur, au existat puține oportunități de creativitate Ca urmare a războiului, nu au existat aproape niciun profesor de maestru sau colecționari, iar tinerii care arată speranțele s -au confruntat cu nevoia de a pleca în străinătate Artiștii germani au fost adesea considerați reprezentanți ai școlilor olandeze sau italiene Nativii din nordul Germaniei, Jurgen Berben și Christ Fer Paudis, au studiat cu Rembrandt și artistul de gen Matthias Sheeta din Hamburg cu Philips Vuverman în Harlem Mai târziu au reușit să lucreze din nou în Germania Dar de obicei uită de rădăcinile germane ale lui Gover Flink Este considerat unul dintre cei mai importanți maeștri istorici și portret din Olanda, care a fost plasat în timpul vieții sale deasupra Rembrandt, fostul său profesor Cu toate acestea, de fapt, Flink s -a născut în Klev, în partea inferioară a Rinului Caspar Netsher din Heidelberg, student la Gerard Terbor-ha, este numit printre maeștrii olandezi ai picturii de gen, iar Lu-Dolf Bakheizen, născut în Emden, a fost considerat marinist la Amsterdam Cercul Bamboccenti (vezi P ), care a acționat la Roma, a inclus Johann Lingelbach și Johann Henry Rosa (primul a fost de la Frankfurt și al doilea din Palatine Rin) Ambele au studiat în Olanda, unde l ingel De ceva timp, Bach a scris figuri în tablourile lui Jacob Reisdal Jan Bot, unul dintre cei mai de seamă adepți ai școlii italiene printre olandezi, a recurs la ajutorul studenților din Germania din Roma, precum Johann Franz Ermels și Wilhelm Van Bemel Bemmel a devenit strămoșul familiei pictorilor de peisaj din Nürnberg, din care au ieșit mai multe generații de artiști Dacă mulți dintre maeștrii mari olandezi aproape că și -au mers oriunde și și -au dezvoltat stilul în contact cu tradițiile interne, atunci artiștii germani au fost supuși unei varietăți de influențe Și, în consecință, munca lor este dificil de împărțit în anumite categorii, iar aspectul versiunii germane a picturii baroce în aceste condiții a fost dificilă Cu toate acestea, unele personalități creative au reușit să -și creeze propria manieră creativă și au avut o influență vizibilă asupra altor artiști Printre ei iese în evidență Adam Els Himmer Acest artist de la Frankfurt a ajuns prin Veneția la Roma, unde a lucrat încă zece ani și a murit în , la vârsta de treizeci de ani La Roma, a discutat cu artiști olandezi și, în special, cu pictorul peisaj Paul Brille și Rubens Rubens nu a fost singurii artiști care au admirat talentul lui Elsheimer Descoperiri inovatoare ale acestui maestru, distribuite Adam Elsheimer Zbor spre Egipt, Cupru, ulei x cm Munchen, vechi Pinakothek Trezirea în Europa sub formă de gravuri, a pus bazele adăugării unui număr de elemente principale ale compoziției baroce Cu toate acestea, după Elsheimer, a rămas o patrimoniu creativ foarte mică, abia cu treizeci de tablouri Acest lucru poate fi explicat printr -un preț ridicat pentru miniaturile create pe plăcile de cupru și, probabil, personajul artistului: în orice caz, Rubens l -a reproșat pentru lene În multe dintre lucrările sale, peisajul joacă un rol important, dar starea de spirit servește întotdeauna pentru a transmite conținutul emoțional al complotului imaginii În scena nopții, „Flota în Egipt” (vezi stânga), Elsheimer arată trei surse diferite de lumină - luna și reflectarea ei în apă, lanterna din mâna lui Iosif și a focului, luminate de păstori, care Luminează imaginea atât de mult încât putem recunoaște Sfânta Familie Caravaggio, a cărui lucrare Elsheimer putea vedea la Roma, a fost primul care a plasat o sursă de lumină pe pânză în sine - înainte de a fi localizată dincolo de imaginea imaginii În acest peisaj de noapte, Elsheimer subliniază lipsa de apărare a Sfintei Familii, care s -a pierdut sub un cer uriaș înstelat și, în același timp, credința care îi dă puterea de a merge mai departe printre vaste Pe lângă Elsheimer, Johann Lisa aparține celor mai mari artiști germani din secolul al XVII -lea; El a fost cu douăzeci de ani mai tânăr decât primul și a lucrat și în Italia mult timp Timp de cincisprezece ani de muncă, vulpea, călătorind, a luat multe imagini și tehnici, dobândind constant noi impresii: în Harlem a fost atrasă de pictura de gen din Beitieva, în Anvers - arta lui Jordans și Yana Brueghel, la Paris - lucrările de lucrări din Va -landden de Burgon, în Roma - monumentale Figurile lui Caravaggio, Fetti și Strazzi cu efectele lor dramatice ale modului de chiaroscur și bijuterii și mici formate de Elsheimer nu au trecut neobservate de artist Creativitatea lui Liss nu este plină doar cu împrumuturi din diverse direcții de stil, ci și abordează diverse subiecte: genuri, scene religioase și mitologice, miniaturi, imagini monumentale și picturi de altar mari Zandrart, care a vorbit cu Fox în la Veneția, nici măcar nu a putut decide că dintre aceste diferite genuri, artistul a fost cel mai capabil Johann Lisa Visual Sat Jerome, Pânză, ulei x cm Veneția, Biserica San Nicolo dei Tolentini La Veneția, unde Lisa a trăit în ultimii ani ai vieții sale, a creat lucrări cu mult înaintea epocii și a influențat pictura lui Rococo în secolul următor Acest lucru este valabil mai ales pentru lucrările precum „Viziunea Sfântului Ieronim” (vezi pe dreapta), pe care Lisa a scris -o pentru Biserica Sf Nikolai Tolentinsky în Veneția, unde este încă în același loc Printre locuitorii din Veneția, ea a fost deosebit de populară în secolele XVII și XVIII și multe exemplare au fost făcute din ea De exemplu, Fragonar a efectuat gravură de la ea Soluția coloristică a pânzei este neobișnuită pentru acea epocă: nuanțele pastelate au câștigat popularitate doar odată cu dezvoltarea Rococo, cu toate acestea, cel mai inovator aspect al compoziției a fost acela că este construit în întregime în poziția figurilor în spațiu, dar pe melodie de avioane de culoare În această interacțiune a tonurilor și nuanțelor, sferele pământești și cerești se îmbină Astfel, vulpea subliniază solemnitatea momentului când Sf Jerome simte prezența forțelor divine Între sferele de lumină și întuneric există o zonă plină de un spectru bogat de nuanțe delicate de culoare și reînvierea lucrărilor virtuoase ale mâinii Un astfel de pitoresc Ma Neo unește Lissa cu marii artiști venețieni de la sfârșitul secolului al XVI -lea și anticipează opera reprezentanților din epoca lui Reyyday of Venețian Art -Stzetta, Ricci și Tiepol Johann Henry Schenfeld este al treilea artist german care a obținut statutul european A petrecut optsprezece ani în Italia, trăind în principal în Napoli În activitatea sa, Schenfeld combină cu abilitate calități opuse precum eleganță și dramă, farmec sincer și teatralitate În timpul uceniciei la Roma, el a preferat nu atât magnificul baroc roman, cât clasicismul elegant al lui Nikol Pusin - cu toate acestea, tablourile sale sunt mai ușoare și libertate Personajele lui Shenfeld se disting prin har, lejeritate și armonie, culoarea picturilor sale este delicată, ca și cum ar fi ușor trasă de o ceață O varietate de nuanțe de albastru cenușiu sunt caracteristice picturii non-politice, precum ceața maronie, accelerată de stâlpi strălucitori de lumină Procesiunile luxuriante, care amintesc de cele descrise pe pânza lui Shenfeld „Triumph David” (vezi mai jos), au fost foarte populare în epoca barocă și au fost aranjate la orice Johann Henry Schenfeld Triumph David, - Pânză, ulei x cm Karlsruhe, galerie de artă Georg Hinz Rafturi Kunstkamera, Pânză, ulei , x , cm Hamburg, galerie de artă Sebastian Shtoscopff Felul de căpșuni, aprox - Lemn, unt x cm Strasbourg, Muzeul de Arte Plastice Georg Flel Bufet cu flori, fructe și ochelari, aprox Pânză, ulei x cm Praga, Galeria Națională posibilități Schenfeld îi putea observa la curtea vice-regele spaniole din Napoli Pe lângă orașul comercial Augsburg, unde Schenfeld a lucrat timp de treizeci de ani după întoarcerea din Italia, Frankfurt a fost, de asemenea, unul dintre cele mai importante focare europene ale culturii artistice Licitații mari au fost adesea aranjate acolo, întrucât orășenii înstăriți erau potențiali cumpărători de opere de artă Mulți clienți au fost găsiți aici de artistul Georg Fleel de la Boemia El este considerat cel mai mare maestru german al vieții, care a avut un talent de excepție pentru transferul diferitelor texturi, care pot fi văzute în exemplul picturii „bufet” (vezi în stânga), unde toate cadourile pe care le -a făcut proprietarul pot întâmpina oaspeții săi sunt colectați Această compoziție, cunoscută în epoca antichității, un artist bine citit și educat ar putea împrumuta din compoziția Filostrath Modul pitoresc de Phleel s -a format sub influența vizibilă a tradiției flamande, cunoscută în Frankfurt și Hanau, unde locuiau o mare colonie de protestanți care au fugit din Flandra În aspectul lui Hanau, un oraș nou, fondat în special pentru imigranți, a luat parte artistul de la Anvers Daniel Soro A fondat aici o școală de viață Pe lângă fiul său Vei Isaac și Peter, împreună cu artistul, au lucrat Peter Binua și Sebastian Shtokoscope din Strasbourg; După moartea profesorului, atelierul a fost condus de un shtoscop Individualitatea creativă a shto-scoop se manifestă în structura clară și în compoziția clară a tablourilor sale; Adesea s -a limitat la mai multe obiecte, de exemplu, un bol cu ​​căpșuni (vezi mai sus), acordând atenția principală culorii Opera sa a fost influențată de viața nemișcată franceză, în special, pe Jacques Ain-Ra și Louis Muallon din Paris, unde shtoscopul a trăit mulți ani Situația din Hamburg a fost în mare parte reminiscentă de Frankfurt; Aici, artiștii ar putea găsi, de asemenea, numeroase clientelă Pictorul Georg Hinz a creat un tip special de „rafturi ale Kunstkamer” (vezi mai sus în stânga), care nu se găsește nicăieri în orice altă viață europeană Acestea sunt imagini de dulap, imitând obiecte care stau pe rafturi Diverse lucruri sunt așezate cu atenție pe rafturi, cum ar fi cei care le -a plăcut să strângă aristocrați și burguri bogați în epoca barocă Raritățile sunt adiacente produselor scumpe sau curioase și descoperirilor naturale „Rafturile Kunstkamers” de George Hinz sunt o încercare de a acoperi acoperirea enciclopedică a lumii folosind obiecte caracteristice Și la acel moment sunt Atonis van Dyck Sir Endimion Porter și Van Dyck, aprox Pânză, ulei x cm Madrid, Prado Antonis Van Dyck Portret de cai al lui Charles I, O K - Pânză, ulei x , cm Londra, Galeria Națională Bor și combinația corespund temei centrale a epocii: o amintire a mortalității luxului pământesc și promisiunea mântuirii după moarte Antonis Van Dyck în Anglia Dacă artiștii din Germania ar fi precedat de tradiția mariilor maeștri de la Dürer la Holbein, atunci în pictura din Insulele Britanice a atins pentru prima dată la scară semnificativă doar în secolul al XVII -lea Un adevărat interes pentru acesta a apărut în jurul anului , când au fost puse bazele viitorului „epocii de aur” a picturii engleze - de la Hogart la Turner Până atunci, numai străinii au predominat în Anglia, iar ordinele erau limitate exclusiv prin pictura portret Influența lui Hans Golbein cel mai tânăr, care a lucrat la Curtea Engleză în anii , a afectat mai multe generații de pictori Printre adepții săi s -au numărat Nicholas Gilliard sub Elizabeth I; Frozen -ul său, a subliniat tipul de avion de portret a cedat treptat la maniera pictorilor olandezi, precum Paul Somer, Cornelis Johnson și Daniel Mautens Lucrarea lor a fost introdusă în curtea engleză cu un portret olandez mai realist În , la exact o sută de ani după ce Holbein, Antonis Van Dyck a ajuns la Londra Stilul său a fost destinat să determine direcția de dezvoltare a portretului englez viu Pisi până la moartea lui Sir Thomas Lawrence în Van Dyck a fost invitat de regele Charles I, care a devenit primul mare filantrop printre conducătorii britanici Interesul său pentru artă a dus în mare parte la șederea de nouă luni a lui Rubens la Londra Artistul a venit acolo cu o misiune diplomatică, dar regele a preferat să discute cu el probleme de artă, nu de politică și dorința lui de a -l invita pe Rubens Antonis Van Dyck la serviciul său și mai deschis după această vizită Yakov i -am promis deja tânărului artist conținutul anual în timpul unei scurte vizite la el în , ceea ce a însemnat admiterea reală la rege Cu toate acestea, Van Dyck a mers curând în Italia pentru a -și continua studiile și apoi a încercat să se stabilească în Anvers Dar, de când Rubens a continuat să domnească acolo, pictorul nu s -a putut declara ca o persoană creativă independentă Folosind această circumstanță, Karl a reușit în cele din urmă să -l invite la instanță, oferindu -i condiții excepționale Spre deosebire de Rubens, care nu a îndrăznit să -și facă a doua căsătorie cu un aristocrat, Van Dyck s -a căsătorit cu Lady Mary Ratven, o persoană din retinutul reginei În ceea ce privește autoportretele, Van Dyck i -a plăcut să se înfățișeze ca reprezentant al nobilimii El deținea un sentiment născut În manierele elegante, seculare și nobilul rafinament al gustului Portretul său prietenos cu Andimion Porter (vezi stânga) este unul de un fel, deoarece artistul s -a înfățișat mereu singur Porter, un consilier al regelui în artă, a jucat un rol decisiv în faptul că Van Dyck a rămas în Anglia Portretul subliniază moliciunea și prietenia portarului Relațiile prietenoase dintre artist și consilierul regal sunt simbolizate de mâinile oamenilor, bazându -se unul lângă celălalt pe o piatră - simbol al inviolabilității prieteniei lor Timp de zece ani care a rămas Van Dyu până la moartea sa timpurie, el a scris patruzeci de portrete ale lui Charles I și treizeci de imagini ale soției sale Henrietta-Maria Comenzile pe care le -a primit de la aristocrați au fost, de asemenea, numeroase Poziția sa la Curte este comparabilă cu poziția lui Velazquez în Spania; Ambele au fost foarte apreciate și bine plătite, ambele au primit un titlu nobil Paradoxal, dar Karl a văzut în Van Deke în primul rând moștenitorul lui Titian El a admirat marele pictor venețian, remarcând mai ales portretul său strălucitor al împăratului Charles V, pe care l -a imitat în toate modurile posibile Van Deik a îndeplinit așteptările monarhului: portretul ecvestru (vezi mai sus), de exemplu, imită clar aceeași lucrare a lui Titian Karl este prezentat, potrivit inscripției, ca „conducător al tuturor Marii Britanii” Lates și calul care se joacă sub călăreț subliniază energia și determinarea conducătorului, iar o privire fermă indică nobilimea și voința Aceasta este idealizarea conștientă a regelui slab, care a avut Antonis Van Dyck Philip, Lord Warton, Pânză, ulei x cm Washington, Galeria Națională Peter Liloi Louise de Kerual, aprox Pânză, ulei , x , cm Malibu, J Paul Jetty Ce idei despre cum ar trebui înfățișat marele conducător Portretele create de Van Deik în Anglia au creat un anumit exemplu pentru imaginea aristocraților Acest lucru a fost facilitat de o paletă bogată și de un frotiu liber care a reînviat imaginea, în ciuda pozelor statice Artistul s -a concentrat pe demnitatea modelelor sale; Au radiat mândria și eleganța, iar o picătură de melancolie a subliniat individualitatea lor În același timp, el nu se bazează pe atribute explicative, dar realizează o impresie adecvată printr -o privire și o postură Lordul Warton din nouăsprezece ani a fost unul dintre primii care a scris portretul lui Van Dyck în Anglia (vezi mai sus) Tonurile moi ale peisajului dau un special Sofisticarea neagră a trăsăturilor sale nobile Aluzii clare în Arkady amintesc de ideile neoplatoniștilor despre frumusețe și iubire idilică; Artistul indică, de asemenea, motivul pentru care este scris portretul - căsătoria tânărului Domn Artistul Curții Regale a fost atât de încărcat de muncă, încât a trebuit să deseneze o metodă accelerată Scriitorul francez Roger de Pil relatează că Van Dyck a inventat o metodă specială: exact o oră a ieșit în evidență pe poza fiecărui client, apoi artistul și -a spălat periile și a preluat o nouă paletă pentru a scrie un nou model Astfel, Van Dyck ar putea lucra simultan la mai multe portrete Dar atmosfera unei existențe calme și prospere, care este o cale Am făcut apariția multor portrete, a fost curând distrusă Războiul civil a început - iar în Karl a fost decapitat În acel moment, gloria lui Van Dyck se răspândise deja la Genova, Anvers și Amsterdam, iar în Anglia stilul său a fost reprodus de toți portretele Unul dintre cei mai vizibili adepți ai lui Van Dyck a fost Sir Peter Lily, primul artist de instanță al monarhiei reînviate De asemenea, nu era un englez Născut în Westphalia, a studiat la Harlem și apoi a ajuns la Londra la începutul anilor Portretul lui Louise Kerual, amantele lui Charles II, indică o tehnică pitorească strălucitoare a lui Lily Și totuși, la fel ca Van Dyu, stăpânul a recurs la o oarecare repetabilitate a portretelor sale, încercând să crească Numărul lor Van Dyck, spre deosebire de studentul său, a încercat să diversifice pozițiile clienților, subliniind individualitatea lor Aplicații dicţionar termeni balustru Acant: un tip de ornament sub forma frunzelor plantei mediteraneene similare cu chiuvetele; În arhitectura clasică - decorarea capitalelor coloanelor Ordinului Corinten Allegoria: Utilizarea figurilor sau a elementelor într -o operă de artă care poartă un sens moral sau religios superior Tăierea diamantului: procesarea suprafeței unei pietre care seamănă cu o tăietură de piatră prețioasă; A fost folosit ca decorare a fațadelor în timpul Renașterii și Baroque Alkasar (Arab /Spanish): Termenul folosit pentru a descrie un blocaj fortificat, de obicei o structură închisă formată din patru aripi Amfiteatru: arenă rotundă sau ovală cu rânduri în creștere de scaune Anagogika (greacă): literalmente „regizat”; Interpretarea textului în care se găsește cel mai înalt sens spiritual sau mistic Intrare: Partea superioară a ordinului, formată din arhitravă, friză și cornișă Antropomorfism: atribuirea formelor sau calităților umane diferitelor creaturi și obiecte Anfilada (fr ): O serie de spații situate pe o axă Apartamentul este dublu: un rând dublu de spații Apartamente: o serie de spații într -o casă mare sau un palat Apotrop (greacă): destinat aversiunii la puterea rea, diavolistă Apoteoza (greacă): îndumnezeire, exaltarea omului Apxida: o parte semicirculară, uneori o parte poligonală proeminentă a clădirii, de obicei într -o biserică sau capelă ARK: O suprapunere curbă a distanțelor dintre cele două suporturi poate avea o varietate de forme Arkada: o serie de arcade bazate pe stâlpi sau coloane Arkbutan: Arcul orizontal dintre partea superioară a peretelui și suporturile externe Arhiva: Încadrarea deschiderii arcuite Comenzi arhitecturale: Următoarele comenzi au fost răspândite în timpul barocului: vezi fig : Doric, ionic, Corint, toscan, Solomon Architrav: fascicul orizontal la baza frizei și cornișei într -un antiabalant clasic Atlanteani: suporturi de intrare făcute sub formă de figuri masculine Artes Hbelis (Lat ): Șapte arte libere (discipline): gramatică, dialectică și retorică (machiaj trivium), muzică, astronomie, aritmetică și geometrie (quadrivium) Atrium: în Roma antică, o curte deschisă; În arhitectura creștinismului timpuriu și a Evului Mediu, Cornadonul Curții Externe din Basilica Mansardă: partea fațadei clădirii așezate în partea de sus a aspectului, situată cu ea în conformitate cu arhitectură strictă; spațiu sub pantele acoperișului structurii Forma auriculară: forma de la sfârșitul secolului al XVI -lea și începutul secolului al XVII -lea, care seamănă cu contururile urechii umane Autodafe: literalmente un „act de credință”; Anunțul și executarea unei sentințe emise de Inchiziție acoperiș de mansardă Nume acoperiș acoperiș de scut Gable acoperiș cu patru lateral acoperiș de cort Baza: partea inferioară profilată a coloanei sau a pilast -ului Bazilica: în Roma antică - o sală de tranzacționare sau un spațiu pentru întâlniri; În arhitectura creștină, există o biserică împărțită în naos și două sau mai multe capele aprinse de ferestrele situate în partea superioară Badakhin: baldachin decorativ deasupra tronului, altarului, mormântului, ușii Balyasin: apă groasă sau stâlpi care susțin balustrada, vezi stânga Bambuccanti: direcția artistică a secolului al XVII -lea, ai cărei reprezentanți au înfățișat viața de zi cu zi a Romei într -o manieră naturalistă; Provine de la porecla (Doll, Jester) a fondatorului său - artistul olandez Peter Wang Aaer Baptisteria: o cameră separată pentru botez (din grecesc - font), de obicei rotundă sau multifacetă în plan, completată de o cupolă Drum: o cupolă rotundă a transportatorului de bază Braise: o imagine sculpturală, care iese pe o suprafață plană mai mică de jumătate din grosimea obiectului reprezentat Baroqueketto (It ): Un termen care denotă versiunea italiană a rococoi din al doilea și al treilea sfert al secolului al XVIII -lea Fațada turnului: fațadă cu unul sau două turnuri; Pornirea din epoca Evului Mediu este un motiv preferat pentru arhitectura bisericii Bodegon (spaniolă): Nmult viață Capela laterală: un spațiu paralel cu principalul non -plâns al bisericii, despărțit de ea cu stâlpi sau coloane Bosket: un grup de arbuști și copaci, de obicei decupat decorativ, încadrând o bucată de pământ în adâncul grădinii sau parcului; De asemenea - un foișor decorativ din arbuști și copaci Botzetto (It ): Schiță de ulei; De asemenea, gips sau ceară schiță a sculpturii Broderi (Fr ): literalmente „broderie”; un termen care denotă oricare suprafață decorată Buzeri (fr ): Panouri din lemn sau pereți de pereți; Termenul în sensul special folosit la diverse detalii din lemn din secolele al XVII -lea și al XVIII -lea Vanitas: tip de opere de artă, care amintește de o viață vagă și trecătoare Vedita (It ): Aspect urban adevărat topografic sau peisaj natural Vault ventilator: tipul de boltă format din coaste care se diverge de la suport sau din partea centrală Echipament: hol Tipuri de arcade caracteristice baroce: arcade semicirculare, arcade de cutii, arcade de radiații, arcbutan Tipuri de acoperișuri: vezi Fig Ne Tipuri de cupole: Tipurile de cupole utilizate în perioada barocă includ o cupolă pe tambur și o cupolă pe pânze, vezi fig Pe dreapta Vila: Inițial, o reședință suburbană, de la momentul Renașterii ia forma unui palat Voor: o ondulare spirală a capitalelor coloanei ionice Pictură vocală sau sculptură: o lucrare pitorească sau sculpturală creată în urma unui jurământ Galerie: inițial pasaj interior deschis pe de o parte; în Arhitectura Palatului - o sală din față alungită; Începând cu secolul al XIX -lea - a acoperit spații comerciale German: Un bust este ridicat sub forma unui pilon Ordine uriașă: un mandat compus din coloane sau pilastre, care se ridică la înălțimea mai multor etaje Renașterea gotică: mișcarea neo -gotică care a predominat în Marea Britanie în secolele XVIII și XIX Crucea greacă: o cruce cu bare încrucișate de aceeași dimensiune Biserica Palatului: spații bisericești în interiorul palatului pentru conducător și familia sa Mosornationationado (spaniolă): termenul folosit pentru a indica direcția direcției direcției în arhitectura spaniolă, creată sub influența lui Juan de Herrera Decor: literalmente „decorare”; Proiectarea unei clădiri sau a unui obiect, a se vedea fig În partea de jos Desyudport (fr ): Un panou pitoresc situat deasupra ușii camerei este de obicei asociat cu designul ușii Amatorul (fr ): Un iubitor de arte și un artist de orientare care nu are educație specială Casa Capitolului: un loc de colectare de canoane sau membri ai ordinelor monahale sau cavalere; De obicei este situat în partea de est a mănăstirii Donjon: Turnul defensiv central al cetății, ocupat de locuința temporar sau constant Ordinea dorică: Vezi Ordinele arhitecturale Dormitoria: spații de dormit în mănăstire Gen (fr ): Tip literal, gen; Categoria acoperă un grup de opere de artă plastică, sau literatură și muzică legată de complot, un set de imagini și adesea o formă de întruchipare Pictura de gen este concentrată pe transferul evenimentelor din viața de zi cu zi Gallo -ul bisericii: o biserică cu mai multe nave de aceeași înălțime Piatră castelului: piatră în partea superioară a arcului, uneori decorată cu sculpturi Cupola, tambur bazat Lantern Cupola Acoperire a unui intern în extern Partea de rulment tambur dom Pe pânze naviga Castle: inițial o clădire defensivă (fortăreață), un loc de reședință al conducătorului sau al Domnului feudal, construit cu scopul de a face impresia de măreție; Tipuri de castele-soldați din epoca barocă, vezi partea dreaptă jos Iconografie: Studiul imaginilor sau simbolurilor asociate subiectului capital baroc decorativ Rokail Capiter Doric Capital Capitală ionică Capitala Corintică Capitala Toscană Imitație (lat ): Imitație Impost: o piatră de sprijin între partea de sus a coloanei și arcul, adesea combinată cu capitala Inchiziție: o organizație înființată de Biserica Catolică pentru a identifica erezia și a păstra puritatea credinței Intercolum: distanța dintre coloane, măsurată în diametrele lor mai mici Ordine ionică: vezi arhitectură- Comenzi NY Pictura istorică: un gen care include lucrări despre parcelele istorice sau mitologice Istorie: În istoria artelor, un termen care transmite conținutul narativ al unei opere de artă Calvinismul: Doctrina teologică a reformatorului francez-sfânt Jean Calvin ( - ) și adepții săi, concentrându-se pe puterea nedivizată a lui Dumnezeu, păcătoșirea omenirii și învățătura predestinării Tipuri de ornament: derulare gangster cartuş Kamarin (spaniolă): o cameră sub forma unei capele din spatele altarului bisericilor spaniole Masoneria masonică: naturi sau piatră artificială sau cărămidă, așezate "în conformitate cu eșantionul acceptat Kaneluras: caneluri goale verticale pe portbagajul unei coloane plate sau rotunde Canonizare: Sfinți ridicați ai sfinților: o cameră mică folosită în scopuri sacre - o capelă separată - o capelă separată sau capela bisericii Capitală: partea superioară a coloanei sau a pilast -ului; vezi Figura la p Capricchio (It ): În artă, o lucrare caracterizată prin libertatea de performanță, cu un plecare de la ierarhia genului și, în plus, dominanța fanteziei Structura cadrului: o structură formată dintr -un cadru și o acoperire externă care nu îndeplinește o funcție de susținere Curnoza: o decorare proeminentă, o clădire încununată, un perete , un arc; în arhitectura clasică, partea superioară a secțiunii proeminente a amenajării Cartush (fr ): Ornament sub formă de sul sau buclă Acest motiv decorativ s -a răspândit în timpul Renașterii Katafalk: o înălțime decorată temporar decorată temporar în mijlocul catedralei, pe care este plasat GR Despre durata slujbei funerare Catedrala: Biserica, care este principalul lucru din eparhie Piață: pictură iluzionistă pe tavane și pereți, care prezintă motive arhitecturale Quadro Riportato (It ): O lucrare pitorească independentă evidențiată de cadru și inclusă în pictura peretelui sau a tavanului Plafonul Cessonus: forma decorării tavanelor și arcadelor, susținută în avion cu panouri decorative pătrate sau poligonale Clasicism: un termen general care denotă stiluri de artă bazate pe mostre de artă din Grecia antică și Roma antică Kluatr: o curte de mănăstire dreptunghiulară deschisă, înconjurată de o galerie acoperită sau boltită și care conectează biserica cu părți rezidențiale ale mănăstirii Colaj: o operă de artă formată din diverse materiale Colegiu: Institutul de învățământ superior; O clădire folosită în scopuri educaționale și religioase Coloana: suport rotund de secțiune, susținerea fasciculului, entlabului sau călcâiului arcului și constând dintr -o bază, trunchi și capitale, vezi fig În partea de jos Colonade: o serie de coloane care poartă un antabababil sau un arc Ordine colosală: vezi Ordinul uriaș Ordine compozită: viziune romană târzie a ordinului, formată din elemente ale ordinelor ioniene și corintene; Vezi ordine arhitecturale Masoneria consonică sau de pas: tip de zidărie, în care apare fiecare rând următor în raport cu cel anterior Konha: o jumătate -burl, care se suprapune părților semi -cilindrice ale clădirii Piața regală: de obicei o piață monumentală, proiectată în același stil cu un monument al conducătorului; În Franța secolului XVII, această formă a ocupat un loc foarte important în practica de planificare urbană doric ionic Corint Toscan Coloana Solomon Calea coroanei: Procesiunea lui Hristos pe calvar Elementele acestei căi - opriri făcute de Mântuitor - sunt adesea reproduse în compoziția arhitecturală a templelor catolice Cruciada: un set format din intersecția a două arcade cilindrice de aceeași formă într -un unghi drept Cript: În biserică, o cameră sau o nișă sub nivelul podelei, care nu este neapărat situată în subteran, în care sunt așezate de obicei morminte și moaște Dome la pânze: o cupolă ridicată peste o bază concavă Cupola: o boltă, a cărei suprafață este o emisferă așezată pe o bază rotundă sau poligonală și un acoperiș încununat al unei structuri sau a unui turn, vezi fig S și p Kurdoner (fr ): Literalmente „Curte de onoare”; Curtea din față a Palatului, o casă de conac sau conac, formată din Corpul principal și clădiri laterale proeminente Kyaroskuro (It ): Literal „Chiaroscurro”; În pictură - tehnica imaginii unui obiect folosind o tranziție aproape invizibilă de tono ușoară în cele mai întunecate Lambrequen: decorare din materie cu perii sau dantelă pe deschideri de ușă sau ferestre Crucea latină: o încrucișare, transversală verticală și orizontală, dintre care au lungimi diferite Palatul de vară: De la Renaștere, palatul într -un loc retras atractiv folosit pentru relaxare și divertisment LODGE: Arkada sau Hall Vaulted Open la primele sau superioare etajele clădirii LODGE: Galeria deschisă în spațiul interior al clădirii Fațadă falsă: proiectarea părții frontale a clădirii, care nu este corelată cu EG despre dispozitivul intern Finalizarea turnurilor bisericilor Design bulbal Cupola este decorativă cupola și violetele Lukarna: deschiderea ferestrei în ultimul etaj sau acoperiș, adesea bogat decorat Lunet: deschidere arcuită într -o boltă sau perete limitată de sub orizontală Mausoleum: Termenul provine de la numele mormântului lui Tsar Mavsola Galicarnassky (finalizat în î Hr ), este folosit pentru a se referi la pietrele de mormânt monumentale Acoperișul mansardă: un nume numit arhitectul francez al mansardei pe acoperiș cu o pantă dublă, a cărei parte inferioară este mai scurtă și are o pantă mai moale decât cealaltă, vezi tipurile de acoperișuri Manierism: stilul artistic din Europa de la sfârșitul secolului XVI, caracterizat prin contradicții spațiale și proporții uneori alungite ale figurilor umane Martiria: Biserica sau altă construcție deasupra mormântului martirului Metamorfoză (Gr ): Reîncarnarea Misiunea (spaniolă): În coloniile spaniole din America, o comunitate indiană, subordonată bisericii sau puterii regale Au fost formate misiuni pentru a -i transforma pe indieni la creștinism, învățând cele mai bune metode de menaj și meșteșuguri simple; Cel mai mult se știe despre misiunile iezuite din Paraguay și Argentina Monopter: o clădire al cărei acoperiș este susținut de coloane din toate părțile Mănăstire: habitatul comunității monahale; Complexul mănăstirii este format dintr -o biserică, o curte deschisă (Clubra), o sală pentru întâlniri (Sala Capitulei), un refector și celule de dormit, precum și alte clădiri Corul monahal: un spațiu separat în biserica mănăstirii, rezervat călugărilor Monolit: o coloană, un stâlp sau o altă structură arhitecturală din un singur bloc de piatră Nartex: Perpendicularul pe direcția lobby -ului nepărut, ceea ce duce la spațiul bisericii Nmultură viață (fr ): Imaginea obiectelor neînsuflețite Neoclassicism: termenul pentru indicarea tendințelor în artă, abordarea moștenirii antichității; Se aplică mai ales în raport cu perioada din până în NAS: Elementul central al părții de vest a bisericii Nymph: literalmente un refugiu al nimfelor; De obicei, o clădire cu mai multe niveluri cu nișe și piscină Noktyurn: o pânză pitorească cu imaginea lunii și a luminii lunii sau a unei lucrări care subliniază contrastele dintre întuneric și iluminarea artificială; De asemenea, genul operei muzicale Obelisk: un monolit, ridicat pe o bază pătrată, care se potrivește ca o piramidă; Forma monumentului împrumutat din arhitectura Egiptului antic a rămas populară până în secolul al XIX -lea Tipuri de palate Italiană Hotel francez austriac Daune: un mod de imagine, al cărui scop este de a forța privitorul să ia obiectul reprezentat ca fiind real; În Baroque, a fost adesea folosită ca expresie a tehnicii virtuoase a artistului Fereastra Palladio: Este cunoscută și sub numele de fereastra venețiană sau SERGANO; La o parte centrală mai înaltă și largă a ferestrei, mai îngustă, acoperită cu un arc pe părțile laterale Windows: o fereastră rotundă, decorată cu ornamente deschise Octagon: formă sau structură octogonală Okulus; Deschiderea ferestrei rotunde Portocaliu: clădire de grădină pentru cultivarea portocalielor cu ferestre mari spre partea de sud, adesea aranjată cu o arcadă Oratorio: o galerie din corul unei clădiri bisericești; de asemenea, o capelă privată The Mansion: De asemenea, poartă numele moșiei orașului; Vezi Fig Mai jos în stânga Hotel (fr ): Termen francez pentru conacul orașului Vorbind: încadrarea internă a unei ferestre sau a unei uși Pavilion: partea proeminentă a structurii mai mari; De asemenea, clădirea de parcuri ușoare Palladianism: direcție în arhitectură, bazată pe clădirile și interpretările lui Andrea Palladio; Inigo Jones a dezvoltat acest stil în Anglia în secolul al XVII -lea, dar paladianismul a fost răspândit la începutul secolului al XVIII -lea, datorită activităților lui Campbell și Berlington Panou (fr ): Un câmp încadrat cu un decor pitoresc, sculptural sau ornamental VAIL: O parte concavă, venind de la colțul a doi pereți până la baza unei cupole rotunde; Proiectarea cu care cupola este ridicată deasupra pătratului sau poligonală în plan Paso (spaniolă): procedură; De asemenea, o compoziție sculpturală religioasă portabilă, care este folosită în procesiune Grădina de peisaj (grădina engleză): aspect gratuit în grădinile engleze de la începutul secolului XVIII, care se apropie de compoziția lor pitorească la peisajul natural și s -a diferențiat de o grădină barocă planificată geometric Pergola: o alee deschisă a plantelor de alpinism Periferic (tr ): Un templu dreptunghiular înconjurat de coloane din toate părțile Peristil: pătrat, curte sau grădină înconjurat de o colonadă acoperită Pian Nobile (It ), Belentage, (fr ): Etajul principal al clădirii Pilon: Suport de piatră fără îngroșări caracteristice coloanei clasice, dar care poate avea și o bază și un capital De obicei, acestea servesc ca suport pentru tavane sau sunt localizate ' Pe părțile laterale ale intrărilor sau intrărilor Pilyaster: o terasă în perete sub forma unei părți a unui stâlp cvadrangular încorporat în el; În arhitectura clasică, pilonii sunt proiectați în spiritul uneia dintre ordine Biserica Pilster: o biserică unică -nefică cu sprijin pe pereți și capele între ele Plaza Major (spaniolă): Piața cu laturi egale, de obicei înconjurată de porticuri, vezi și Piața Regală Platoratersk: Din „Plairo” spaniol, fapte de argint, termenul a fost folosit pentru a determina stilul arhitectural, popular în Spania în secolul al XVI -lea Plaphon (fr ): Un tavan decorat cu pictură sau ușurare Dispunerea în formă de P: forma principală a palatului baroc cu conul principal și aripile laterale care formează kurdanerul Poligonal: poligonală Polychrom: multi -color Portico: spațiu interior deschis sau parțial închis, subliniind intrarea pe fațada templului, a casei sau a bisericii și deseori decorată cu coloane și un fronton; Vezi Fig În partea de jos Portic Centura Ionika: un ornament clasic format din forme alternative de ouă și vârfuri de săgeată Presbyteria: O parte a Bisericii la est de corul unde se află altarul; În Evul Mediu, el a servit adesea ca spațiu pentru clerici PRIBOLOKA: Cross bara care sprijină peretele deasupra ferestrei sau a ușii este uneori decorativă sau are forma unui fronton Span: Partea camerei blocate de arc Propilei (greacă): un termen care a venit din arhitectura clasică, care denotă intrarea în templu PRISENEN: Fața ridicată a scenei Palatz (germană): Palatul medieval al conducătorului care nu avea o reședință permanentă Podestal: Fundația statuii RIB: Elementul arcului gotic; Structura scheletului, părțile de fixare care nu sunt susținute Coastele au început să fie accentuate și decorate în timpul goticului târziu RETABLO: o structură din spatele altarului, adesea decorată cu pictură sau sculpturi din lemn Reffotoria (Lat ): Refector în mănăstire Sloteluri Cod Cod Spațiul concave este acoperișul Deasupra Lunet peste auditiv fereastră Un arc cilindric cu spații concave peste Lunete și o fereastră auditivă Ridnitsa: o cameră separată în biserică, unde clericii își schimbă hainele și își păstrează inventarul Rockail (fr ): O caracteristică a ornamentului în stil rococo sub forma unei bucle a unei chiuvete Rococo: stil în arhitectură și artă decorativă, la începutul secolului al XVIII -lea, răspândit din Franța în toată Europa; Se caracterizează prin linii asimetrice și ondulate, utilizarea buclelor, scoicilor, include uneori elemente exotice Rotonda: o clădire rotundă în plan, de obicei încoronată cu o cupolă Rusting: zidărie cu blocuri masive, netede sau procesate aproximativ, separate prin suturi profunde; De obicei, este folosit pentru a da monumentalitatea clădirii și este utilizat în partea inferioară a acesteia BINDER VAULT: Arcul de susținere, care se extinde de pe axa longitudinală a bolții Sfinții sfinți: în arhitectura bisericii, un spațiu separat pentru altar Cod: Un acoperiș concave sau un tavan din cărămidă sau piatră, uneori au fost create arcade false din lemn și gips, vezi fig Mai jos în stânga Segment: parte a cercului Seychento (It ): Secolul al XVII -lea SetThentento (It ): Secolul al XVIII -lea Nume acoperiș: vezi tipurile de acoperișuri Fereastra auditivă: fereastra mansardei din acoperiș având propria acoperire Pilule Solomon: o coloană răsucită folosită în arhitectura barocă; Conform legendei, astfel de coloane au împodobit templul lui Solomon din Ierusalim; Vezi ordine arhitecturale Construcția aspectului centric: construirea formei rotunde sau poligonale sau crucea cu aripi de dimensiuni egale în plan Crucea de mijloc: în arhitectura bisericii, spațiul în care converg nava, altarul și transept Stoicism: filozofia stoicilor (în jur de î Hr ), care a învățat că înțeleptul nu ar trebui să fie supus pasiunilor, rămânând calm în durere și bucurie, urmând impasivitatea naturii Arcul de luptă: vezi tipuri de arcade Tabernakl: nișă, de unde imaginea unui sfânt sau a unui cadou; Un tutore de cadou separat Tempetto (it ): Literalmente un mic templu; Adesea, un mic pavilion rotund în parcul de peisaj Tenibrazo (it ): Literalmente întunecat; Pictând cu un contrast distinct de lumină și strălucire întunecată și puternică Termeni: băi publice romane, inclusiv camere cu diferite temperaturi, camere împerecheate și de odihnă Timpul: suprafața peretelui deasupra jumperului ușii sau deschiderii ferestrei; Câmpul triunghiular al frontonului Tipuri de ferestre: diferă în metoda de deschidere: dreptunghiulară, arcuită semicirculară; În arhitectura franceză, ferestrele repetau uneori forma ușilor Tolos: piatră monumentală Clădire rotundă Tondo: o imagine rotundă sau o ușurare Ordine toscană: consultați Ordinele arhitecturale Transept: ulei transvers Fronton sfâșiat Crinoline -fronton în formă de crinolină H g Gables decorate Catedrala Trendan: Catedrala Bisericii din Trent ( - ), un punct culminant al contra-reformării Trilist, Trifolia: o parte sau o parte a clădirii care are forma unui triliar; Clădirea bisericii cu trei apside semicirculare sau poligonale, în ceea ce privește o bucată de trifoi Triumf (It ): Intrarea triumfală a conducătorului; Imaginea artistică a acestui eveniment Arcul triumfal: în antichitate, un arc monumental, ridicat în onoarea împăratului sau a comandantului; În Biserica creștină, arcul dintre cor și medocrație; Uneori folosit în arhitectura seculară ca motiv decorativ Fațadă: partea din față a clădirii Tehnica Fahver: Metoda de ridicare a clădirilor folosind un cadru din grinzi de lemn și umplerea spațiului dintre ele Figura serpentinata (It ): Termenul pentru o figură de înfășurare, adesea găsit în arta manierismului Flagglant: un membru al unei secte religioase angajate în flagelarea de sine Lanterna: o cupolă încununată a unei turele, a căror deschideri servesc ca sursă de lumină 